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The earliest form of the natural history museum existed in 16th-century Europe under the 
name of “cabinet of curiosities”, originally private boudoirs of royalties and aristocrats, 
where exotic objects - from antiques to animal hides, from plants to scientific tools and 
artworks - were collected and displayed. 


The exhibition “llluminated Curiosities” thus serves as a response to, a critique on, and an 
expansion of, the age-old concept of “cabinet of curiosities”, borrowing the perspectives 
of today“s artist-scientists, as they experiment with limits in terms of thematics, materials, 
and medium to pursue personal and societal curiosities. For us in the 21st century, our 
curiosities are no longer bound to the walls of these private collections. In both art and 
science, we have equipped ourselves with 0euntbfeatng toc and methods, and 
institutional systems have been built specifically for the purpose of challenging limits, 
unlocking potentials, and discovering wonders. Such curiosities play out on a wide 
intersectional spectrum between artistic disciplines (painting, sculpture, installation, 
video, photography, etc.) and natural sciences (geometry, physics, chemistry, anatomy, 
biology, technology, etc.) along with social sciences (anthropology, linguistics, theology, 
efc.). 


As a framework of reference, the curatorial team has generated eight “points of 
curiosities” within the intersectional spectrum between science and art, and arranged 
4G artworks from 26 artists accordingly across the two campuses of EMASI Nam Long 
and EMASI Van Phục. Each “point” (or zone) relates to a thematic or a field, whereby 
artworks correspond with one or more scientific disciplines, whether in terms of research, 
production, or display. 


Certainly, this categorization does not intend to “box up” artworks into rigid definitions 
— like what the previous “cabinets of curiosities” strived to achieve —- but instead, serve 
as keywords to generate new conversations. The artworks on display can indeed relate 
to more than one keyword, and it is our task to experience, absorb, and consider them 
carefully before reaching our own conclusions. Each viewer is thus invited to restructure 
and analyze the works based on the “curiosities” that reside within their personal frame 
of interest, reference, and experience. 


Hình thức sơ khai nhất của bảo tàng lịch sử tự nhiên đã tồn tại ở châu Âu từ thời Phục 
Hưng dưới cái tên “căn buồng hiếu kỳ” (“cabinets of curiosities”), vốn là những phòng 
riêng của giới hoàng thân quý tộc, thu thập và bày biện những thứ hiếm lạ họ mang về - từ 
đồ cổ, da thú, hoa cỏ đến các dụng cụ khoa học và tác phẩm nghệ thuật. 


Triển lãm “Phổ Hiếu Kỳ” là một sự hồi đáp, phản tư, và mỡ rộng khái niệm “căn buồng hiếu 
kỳ” thuở xưa, vay mượn những góc nhìn của các nghệ sỹ-khoa học gia ngày nay khi họ 
thử nghiệm với những giới hạn về mặt đề tài, chất liệu và phương tiện để theo đuổi tính 
hiếu kỳ của bản thân và của xã hội hiện đại. Ô thế kỷ 21, trí tò mò của chúng ta đã không 
còn nhất thiết phải xoay quanh những bộ tác phẩm hay hiện vật tại gia nữa. Trong cả khoa 
học và nghệ thuật, ta đã được trang bị những công cụ và phương pháp; các hệ thống kinh 
viện cũng được xây dựng để dành riêng cho việc thách thức giới hạn, khai mỡ tiềm năng 
và khám phá kỳ quan. Sự hiếu kỳ ấy lại diễn ra trên một phổ giao thoa rộng giữa các bộ 
môn nghệ thuật (hội họa, điêu khắc, sắp đặt, video, nhiếp ảnh, v.v...) và các bộ môn khoa 
học tự nhiên (hình học, vật lý, hóa học, giải phẫu học, sinh học, công nghệ số, v.v...) hay xã 
hội (nhân chủng học, ngôn ngữ học, thần học, v.v...). 


Như một sự gợi ý, nhóm giám tuyển đã chọn ra 08 “điểm hiếu kỳ” trên phổ giao lộ khoa 
học-nghệ thuật ấy (Cơ thể, Máy móc, Lịch sử, Sinh thái, Ngôn ngữ, Hình thái, Hóa chất, 
Vũ trụ) để sắp xếp 46 bộ/tác phẩm từ 26 nghệ sỹ, dàn trải ra hai khuôn viên của trường 
EMASI Nam Long và Vạn Phúc. Mỗi điểm này là một không gian, một chủ đề hay một lĩnh 
vực mà ở đó, các tác phẩm nghệ thuật tương tác với một hoặc nhiều bộ môn khoa học 
trong quá trình nghiên cứu, sản xuất hay trình bày. 


Một điều tất dĩ là cách phân chia trên không hề có ý định đặt để các tác phẩm vào những 
cái hộp định nghĩa cứng nhắc - như thuở “căn buồng hiếu kỳ” xưa kia đã từng - mà chỉ 
đóng vai trò như những từ khóa làm đầu câu chuyện. Các tác phẩm hoàn toàn có thể liên 
quan đến nhiều hơn một từ khóa, và ta cần trải nghiệm, nghiên cứu, và suy xét kỹ mỗi tác 
phẩm để có được những câu hỏi và kết luận cho riêng mình. Vì thế, mỗi khán giả hoàn 
toàn có quyền tái sắp xếp và mổ xẻ chúng dựa theo những “điểm hiếu kỳ” trong hệ quy 
chiếu tự thân. 


Special thanks to Duong Manh Hung and Tam Nguyen, 
the other two members of our curatorial team in this exhibition. 
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Dear students, 


We would like to welcome you to “llluminated Curiosities,” an exhibition dedicated to 
the discoveries, explorations, and contemplations that stem from moments of interaction 
between the fields of art and science. 


After centuries of progress, both science and art have propelled toward in-depth and 
diverse developments, often branching out to sub-disciplines with complex systems of 
practices and knowledge. Often, we view them as two separate, or even opposite, worlds: 
while science applies evidence, the analysis of data, and technology to seek answers, art 
is founded on the basis of aesthetics and conceptualism, of creativity and spontaneity, 
as well as with a focus on experientiality. But is this entirely true? Let us go back in time 
when this distinction was still infantile, to look at a few outstanding individuals to observe 
how vast their scopes of inquiries were —- be it scientific or artistic. 


'§##2®l' (Painting of Birds and Animals) 
Huang Quan 

Ink and paint on silk 

Palace Museum in Beijing (China) 


“Tả sinh trân cầm đồ' 

Hoàng Thuyên 

Mực và màu trên lụa 

Bảo tàng Cố cung Bắc Kinh (Trung Quốc) 


Huang Quan / # (903-965, China), courtesy name Yaoshu / #8, was a brilliant 
scientist and an exceptional artist during the Tang dynasty, often considered one of 
the two masters of the genre of bird-and-flower painting, along with Xu Xi / #ÊR. His 
meticulous observations and research on birds, insects, and plants far preceded his 
European counterparts during the Renaissance. His only remaining masterpiece to this 
day is the silk work “Painting of Birds and Animals.” 


Xin gửi lời cảm ơn đặc biệt tới Dương Mạnh Hùng và Tâm Nguyễn, 
hai thành viên trong đội ngũ giám tuyển triển lãm. 


lời ngỏ từ giảm tuyên 
Các em học sinh thân mến, 


Chào mừng các em đến với triển lãm “Phổ Hiếu Kỳ”, một không gian dành cho những tìm 
tòi, khám phá, và chiêm nghiệm diễn ra khi nghệ thuật và các bộ môn khoa học giao thoa 
và tương tác. 


Sau nhiều thế kỷ vận động, cả khoa học và nghệ thuật đã phát triển đa ngành và chuyên 
sâu, rẽ nhánh thành nhiều bộ môn đặc thù. Điều này khiến ta thường cho rằng đây là hai 
thế giới riêng biệt, thậm chí đối lập nhau: khoa học xoay quanh bằng cứ, lập luận, dữ liệu 
và công nghệ để tìm ra đáp án; còn nghệ thuật phát triển từ mỹ cảm, ý niệm, sáng tạo 
và ngẫu hứng rồi chú trọng về trải nghiệm. Nhưng có hoàn toàn vậy không? Ta thử quay 
ngược dòng thời gian về nhiều thế kỷ trước, khi sự phân hóa này còn chưa thai nghén, để 
điểm danh một số danh nhân - những người vừa là nghệ sỹ, vừa là nhà khoa học, để xem 
sức tìm tòi của họ rộng đến thế nào? 


Hoàng Thuyên (903-965, Trung Quốc), tự Yếu Thúc, là một nhà bác học uyên thâm đời 
Tống, đồng thời là một họa gia kiệt xuất, người thường được tôn vinh là một trong hai cha 
đẻ của trường phái tranh hoa điều, bên cạnh danh họa Từ Hy. Sự quan sát, nghiên cứu tỉ 
mỉ của ông về chim muông, côn trùng, thực vật đã đi trước những đồng nghiệp châu Âu 
thời Phục Hưng. Cho đến nay, chỉ còn đúng một kiệt tác của ông được lưu giữ nguyên vẹn 
là bức “Tả sinh trân cầm đổ". 
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Leonardo da Vinci (1452-1519, Italy) is known as an artistic genius with masterpieces 
such as “Mona Lisa” and “The Last Supper," while also an inventor whose research 
revolutionized the fields of astronomy, anatomy, botany, and geology. His sketch 
“Vitruvian Man” is perhaps the most vivid depiction of Leonardo's belief that scientific 
research would help to open the door to the most ideal form and perfect proportion of 
the human body. 


Samuel Morse (1791-1872, USA) invented electric telegraphy along with the famous 
Morse code. Yet few are aware that he had been nurturing the dream of becoming a 
professional artist since his student days at Yale University. Step by step, he built a 
successful artistic career in the Neoclassical style, with his most notable work “Gallery of 
the Louvre,” which depicts 38 classical paintings hung within this museum. 


Diem Phung Thi (1920-2002, Vietnam) is considered a distinguished sculptor ¡in 
both our national and global modern art history. She crafted a unique visual alphabet 
based on seven simply-formed, geometrical modules, which were eloquently combined, 
transformed and used across her paintings, sculptures, and reliefs to create her own 
monde artistique. Before switching to art at the age of 30, she had already graduated 
from the University of Medicine in Hanoi and obtained her PhD of Dentistry in Paris; her 
anatomical knowledge had surely contributed more or less to the creation of her seven- 
module visual lexicon. 


The examples above demonstrate that there exists no binary distinction between art 
and science. While they certainly take different approaches to problem solving, both 
disciplines share many points of interaction, where they overlap and support† one another 
in their pursuits of researching, experimenting, analyzing, and showcasing their results— 
be it quantitative or qualitative. At the most foundational level, they both express man's 
thirst and desires for curiosities. 


“Vitruvian Man' (circa 1490 
Leonardo da Vinci 

Ink on paper 

Gallerie dellAccademia (Italy 


“Vitruvian Man” (khoảng 1490 
Mực trên giấy 

Leonardo da Vinci 

Gallerie dell'Accademia (Ý 


Leonardo da Vinci (1452-1519, Ý) được biết đến như một danh họa thiên tài với “Mona 
Lisa” và “The Last Supper”, đồng thời cũng là một nhà phát minh có những nghiên cứu 
mang tính cách mạng trong các ngành thiên văn, giải phẫu, thực vật học, hay địa chất 
học. Phác thảo “Vitruvian Man” có lẽ biểu đạt rõ nhất niềm tin của ông rằng nghiên cứu 
khoa học là cánh cửa tiết lộ những vẻ đẹp mỹ học hoàn hảo trong vũ trụ quan của chúng 
ta. 


Samuel Morse (1791-1872, Hoa Kỳ) sáng chế ra hệ thống điện báo và bảng mã tín hiệu 
lừng danh mang chính tên ông. Nhưng ít ai biết rằng ngay từ khi còn là sinh viên tại Đại 
học Yale, ông đã ấp ủ ước mơ trở thành họa sỹ chuyên nghiệp. Và từng bước một, ông đã 
gây dựng sự nghiệp hội họa tương đối thành công ở trường phái Tân cổ điền, với tác phẩm 
để đời “Gallery of the Louvre” vẽ lại 38 bức tranh kinh điển treo tại bảo tàng này. 


Điềm Phùng Thị (1920-2002, Việt Nam) là một tượng đài về điêu khắc trong lịch sử 
nghệ thuật hiện đại Việt Nam và thế giới, người sáng tác ra ngôn ngữ tạo hình độc đáo 
với bảy mô-đun hình học được lắp ghép và biến hóa linh hoạt trong các tác phẩm tượng, 
tranh và phù điêu, tạo thành một thế giới của riêng bà. Trước khi chuyển qua thực hành 
nghệ thuật ở tuổi 30, bà đã tốt nghiệp Đại học Y khoa Hà Nội, rồi lấy bằng Tiến sỹ Giải 
phẫu Nha khoa ở Paris, và kiến thức giải phẫu chắc chắn đã góp phần không nhỏ trong 
quá trình kiến tạo nên hệ thống mẫu tự của nghệ sỹ. 


Những ví dụ trên cho thấy khoa học-nghệ thuật không hề là những lựa chọn nhị nguyên. 
Cố nhiên, chúng có những cách tiếp cận và giải quyết vấn đề rất khác biệt, nhưng rõ ràng 
cả hai đều có nhiều điểm tương tác, hỗ trợ, và giao thoa lẫn nhau trong các khâu nghiên 
cứu, thử nghiệm, mày mò phản tư, và trình tấu kết quả, dù là định lượng hay định tính. Và 
ð tầng căn bản nhất, chúng đều là những biểu hiện cho nhu cầu thỏa mãn sự hiếu kỳ của 
bộ não loài người. 


l 


Diem Phung Thi and her seven modules 
Documentary photo 
Diem Phung Thi Museum (Vietnam) 


Điểm Phùng Thị và hệ thống bảy mô-đun 
Ảnh tư liệu 
Bảo tàng Điềm Phùng Thị (Việt Nam) 
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“Gallery of the Louvre' (1831-33 
Samuel Morse 

Oil on canvas 

Terra Foundation for American Art (USA 


“Gallery of the Louvre' (1831-33 

Samuel Morse 

Sơn dầu trên toan 

Terra Foundation for American Art (Hoa Kỳ 


IIlustration of “Musei Wormiani Historia” 
in the book Museum Wormianum, 
depicting the “cabinet of curiosities” 

of the Danish scientist Ole Worm 
(1588-1654) 


Bức tranh minh họa 'Musei Wormiani Historia' 
trong cuốn sách Bảo tàng Wormianum, 

vẽ lại “căn buồng hiếu kỳ” của nhà bác học 
Đan Mạch Ole Worm 

(1588-1654) 
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In addition to being a catalyst for creativity, curiosity also lies at the root of man's 
desire to traverse the globe, seek new destinations, and collect back specimens from 
faraway lands. Did you know about the origin of the museum? The earliest form of the 
natural history museum existed in 16th-century Europe under the name of “cabinet of 
curiosities,” originally private boudoirs of royalties and aristocrats, where exotic objects — 
from antiques to animal hides, from plants to scientific tools and artworks — were collected 
and displayed. For us in the 21st century, our curiosities are no longer bound to the walls 
of these private collections. In both art and science, we have equipped ourselves with 
ground-breaking tools and methods, and institutional systems have been built specifically 
for the purpose of challenging limits, unlocking potentials, and discovering wonders. 


Channeling that spirit, “llluminated Curiosities” serves as a response to, and an expansion 
of, the age-old concept of “cabinet of curiosities,“ borrowing the perspectives of today's 
artist-scientists, as they experiment with limits in terms of thematics, materials, and 
medium to pursue personal and societal curiosities. Súuch curiosities play out on a wide 
intersectional spectrum! between artistic disciplines (painting, sculpture, installation, 
video, photography, etc.) and natural sciences (geometry, physics, chemistry, anatomy, 
biology, technology, etc.) along with social sciences (anthropology, linguistics, theology, 
etc.). We hope that this exhibition, the first installment in a series of exhibitions titled 
“A Fluorescent State,"? will provide you with the appropriate “tools” (i.e. the artworks) 
to diversify your own spectrum of perspectives, as you learn and experience the world 
around you. 


As aframework of reference, the curatorial team has selected eight “points of curiosities” 
within the intersectional spectrum between science and art, and arranged 46 artworks 
from 26 artists accordingly across the two campuses of EMASI Nam Long and EMASI Van 
Phục. Each “point” (which is manifested into a physical zone in this exhibition) relates to 
a theme, or a field, whereby artworks correspond with one or more scientific disciplines, 
whether in terms of research, production, or display. 


1. We can also think of the light spectrum in physics, where what is visible to 
our eyes remains within a limited range - this idea ¡is further discussed in Tam 
Nguyen“s essay in the catalog. 


2. “A Fluorescent State” ¡is the overarching theme for a series of exhibitions 
siaged by Lan Tinh Foundation over the next 2-3 years to explore the 
intersection of art and science. The name takes after the  scientific 
phenomenon whereby certain substances absorb light to emit their own in 
the dark. Allegorically, they embody alternative perspectives and issues often 
overlooked in the mainstream narratives. Each exhibition in the series is to 
have its own title and curatorial positions; and the inaugural one is “llluminated 
Curiosities”, a collaboration with Nguyen Art Foundation. 


Bên cạnh việc sáng tác, sự hiếu kỳ đó cũng là cội rễ cho nhu cầu đi chu du tới các miền 
đất lạ để sưu tập và trưng bày những tiêu bản và hiện vật. Các em có biết mô hình bảo 
tàng quen thuộc ta thấy ngày nay vốn bắt nguồn từ đâu không? Hình thức sơ khai nhất 
của bảo tàng lịch sử tự nhiên đã tồn tại từ châu Âu thế kỷ 16 dưới cái tên “căn buồng hiếu 
kỳ" (“cabinet of curiosities”), vốn là những phòng riêng của giới hoàng thân quý tộc, thu 
thập và bày biện những thứ hiếm lạ họ mang về được - từ đồ cổ, da thú, hoa cỏ đến các 
dụng cụ khoa học và tác phẩm nghệ thuật. Ở thế kỷ 21, trí tò mò của chúng ta đã không 
còn nhất thiết phải xoay quanh những bộ tác phẩm hay hiện vật tại gia nữa. Trong cả khoa 
học và nghệ thuật, nhân loại đã tự trang bị cho mình những công cụ, phương pháp, hệ 
thống kinh viện được xây dựng để dành riêng cho việc thách thức giới hạn, khai mỡ tiềm 
năng, và khám phá kỳ quan. 


Dựa trên tinh thần ấy, triển lãm “Phổ Hiếu Kỳ” là một sự hồi đáp và mỡ rộng khái niệm “căn 
buồng hiếu kỳ” thuð xưa, vay mượn những góc nhìn của các nghệ sỹ-khoa học gia ngày 
nay khi họ thử nghiệm với những giới hạn về mặt đề tài, chất liệu và phương tiện để theo 
đuổi sự tò mò, ham học của bản thân và xã hội. Tính hiếu kỳ ấy diễn ra trên một phổ giao 
thoa rộng! giữa các bộ môn nghệ thuật (hội họa, điêu khắc, sắp đặt, video, nhiếp ảnh, v.v...) 
và các bộ môn khoa học tự nhiên (hình học, vật lý, hóa học, giải phẫu học, sinh học, công 
nghệ số, v.v...) hay xã hội (nhân chủng học, ngôn ngữ học, thần học, v.v...). Và hy vọng triển 
lãm lần này, cũng như chuỗi triển lãm “Thể Lân Tinh”?, có thể cung cấp được những “công 
cụ” - chính là các tác phẩm - để các em có thể qua đó làm phong phú phổ nhìn của mình 
về các vấn đề hiện hành. 


Như một sự gợi ý, nhóm giám tuyển đã chọn ra 08 “điểm hiếu kỳ” trên phổ giao lộ khoa 
học-nghệ thuật ấy để tạo thành 08 khu vực sắp xếp 46 bộ/tác phẩm từ 26 nghệ sỹ, dàn 
trải ra hai khuôn viên của EMASI Nam Long và EMASI Vạn Phúc. Mỗi điểm này là một 
không gian, một chủ đề hay một lĩnh vực trong đó các tác phẩm nghệ thuật tương tác 
với một hoặc nhiều bộ môn khoa học trong quá trình nghiên cứu, sản xuất hay trình bày. 


1. Ta cũng có thể liên tưởng tới quang phổ như một hiện tượng vật lý, khi mà 
những gì mắt thường nhìn thấy được chỉ thuộc một phạm vi rất nhỏ - ý tưởng 
này được thảo luận trong bài viết của Tâm Nguyễn đi kèm trong vựng tập. 


2. “Thể Lân Tinh” là chủ đề bao trùm cho chuỗi triển lãm được thực hiện bởi Lân 
Tỉnh Foundation trong 2-3 năm tới để khám phá mối giao thoa giữa nghệ thuật và 
khoa học. Tên chủ đề lấy cảm hứng từ hiện tượng khoa học của một số thực thể 
hấp thụ ánh sáng rồi tự phát quang trong bóng tối. Một cách ẩn dụ, chúng thể 
hiện các góc nhìn khác về những vấn đề thường bị bỏ qua trong những mạch nội 
dung chính thống. Mỗi triển lãm trong chuỗi này sẽ có tựa và định vị giám tuyển 
riêng của mình; và triển lãm khởi đầu sẽ là “Phổ Hiếu Kỳ”, một dự án hợp tác với 
Nguyễn Art Foundation. 


EMASI NAM LONG 
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EXHIBITION MAP 
/ SƠ ĐỒ TRIÊN LÃM 


VIDEO ROOM 
/ PHÒNG VIDEO 


{ the body} 


1.Nguyen Thi Thanh Mai 
Disentangled #1 / Gỡ Rối #1 
2013 


2. Tristan Lim 
Hallucigenia 
2021 


3-6. Alisa Chunchue 

Brand New Breath / Hơi Thờ Mới 
2018 

Look at me ƒ/ Nhìn tôi đi 

2018 

Twin Brain / Não Đôi 

2018 

Ms. Fluffy / Cô Fluffy 

2018 


{ the ecoloøy } 


7. Tuyen Nguyen 
From The Window / Nhìn Từ Ô Cửa 
2019- 2022 


8. Truong Cong Tung 
The Exiled Mound / Ụ Đất Tha Hương 


9. Wu Chi-Tsung 
Cyano-collage 051 / Cắt ghép xanh 051 
2018 


{ the machine } 


10. Nguyen Kim Thai 
Engine Head / Động Cơ 
1976 


11.Le Quy Tong 
Steamer / Đầu Máy Hơi Nước 
2012 


12. Bui Cong Khanh 
When A Train Lies Down 

¡ Khi Đoàn Tàu Nằm Xuống 
2005 


13. The Propeller Group 
AK-47 vs. M16 ƒ AK-47 và M16 
2015 


14.UuDam Tran Nguyen 
License 2 DRAW 
2022 


{ the history } 


15. Lim Sokchanlina 

Wrapped Future II / Gói Ghém Tương Lai lI 
2017-ongoing 

¡2017-vẫn đang tiếp diễn 


16. Nguyen Trinh Thi 
Letters from Panduranga 

/ Những Lá Thư Panduranga 
2015 


17. Lien Truong 
Translatio Imperii 
2019 


18. Bang Nhat Linh 
The Vacant Chair / Chiếc Ghế Trống 
2013-2015 


EMASI NAM LONG 


The exhibition's first half at EMASI Nam Long begins with The Body. As we grow up and 
our consciousness begins to form, our body parts become the first “points of curiosities” 
for us to observe, utilize, and learn from. The series of works by Alisa Chunchue (b.1991) 
explore what happens internally when our body converts energy, falls ill, and recovers. 
The photographic collage of Nguyen Thi Thanh Mai (b.1983) uses the artist's hair as a 
medium to contemplate on rituals, time, and memories. Meanwhile, the video-sculptural 
installation of Tristan Lim (b.1993) draws inspiration from symbols of nightmare found 
in art history and archeology to discuss various types of pressure, both physical and 
mental, in nature and from society. 


Crossing to the other side of the wall is The Machine. Here, scientific advancement is 
expressed through human innovations, firstly to serve socio-economic progress - and 
amongst our creations, the locomotive stands out as revolutionary. The triptych by artists 
Nguyen Kim Thai (b.1943), Le Quy Tong (b.1977) and Bui Cong Khanh (b.1972) 
analyzes the design and application of the locomotive across three different centuries 
in Vietnam, not only highlighting their meticulous observation of the mechanics, but also 
raising existential questions about the goals and repercussions of such creations. The 
video-sculptural work of The Propeller Group deep-dives into the physical destruction 
of ammunition from opposite sides in war, which opens up a philosophical conversation 
on the needs for annihilation and survival. Ending with a more optimistic note, the work 
by UuDam Tran Nguyen (b.1977) deploys digital tèechnology to connect people through 
the act of co-creation across continents, ringing in a “new-normal” chapter for our post- 
pandemiic present. 


While the artworks in the first two zones mainly deal with natural sciences (i.e. anatomy, 
biology, mechanics etc.), in The History we witness the intertwining between arts and 
social sciences. The two installations by Bang Nhat Linh (b.1983) invoke personal and 
collective memories about one of the most complicated “points of curiosities” in modern 
world history: the Vietnam-America war. Lien Truong (b.1973) extends the boundaries 
of this discourse with a series of 14 paintings that recount sites around the world which 
were bombed, across diferent times and wars, by the USA. Adopting an anthropological 
perspective with temporal references, the video of Nguyen Trinh Thi (b.1973) opens up 
a conversation about the two-thousand-year-long cultural and spiritual loss of the native 
Champa people in Ninh Thuan province. Projecting into the future, the photographs and 
video of Lim Sokchanlina (b.1987) question human intervention and impact on nature 
during our on-going age of global migration, a deeply-rooted concern that surpasses the 
local context of either Cambodia or Vietnam. 


This leads us to The Ecology, where human interaction with the surrounding world is 
called into question. Making use of the optical qualities of cyanotype and xuan paper 
(E4), Wu Chi-Tsung (b.1981) forges a novel form of expression for Chinese traditional 
ink painting. The installation by Truong Cong Tung (b.1986) borrows soil, water, ashes, 
as well as the spirits embedded in these materials, to symbolize the fragmentation 
of identity of those in exile. The series of mono-and-multi-chromatic paintings by 
Tuyen Nguyen (b.1990) invites us to step into the world of fantastica botanica, which 
was born out of the artist's imagination during lockdowns. 


EMASI NAM LONG 


Triển lãm ð chặng EMASI Nam Long bắt đầu với The Body [Cơ thể]. Khi ta sinh ra, lớn 
lên và bắt đầu có nhận thức, các bộ phận cơ thể của mình là “điểm hiếu kỳ” đầu tiên 
được ta quan sát, vận động và sử dụng để học hỏi. Chuỗi tác phẩm của Alisa Chunchue 
(sn.1991) khám phá những gì diễn ra với hệ cơ quan bên trong của con người khi trao đổi 
chất, nhiễm bệnh và phục hồi. Bộ ảnh của Nguyễn Thị Thanh Mai (sn.1983) lại mượn 
những mảnh tóc của chính nghệ sỹ làm phương tiện chiêm nghiệm về nghi lễ, thời gian và 
ký ức. Cặp video-sắp đặt của Tristan Lim (sn.1993) lấy cảm hứng từ hiện tượng bóng đè 
và giao thoa những biểu tượng về ác mộng trong mỹ thuật và khảo cổ học để thảo luận về 
các loại sức ép vật lý và tỉnh thần trong tự nhiên và xã hội. 


Bước sang bên kia tường là không gian cho The Machine [Máy móc]. Khoa học tiên tiến 
được biểu đạt qua những phát minh của loài người, trước hết để phục vụ cho các mục 
đích phát triển kinh tế-xã hội, trong đó phải kể đến chiếc đầu máy xe lửa như một sáng 
chế mang tính cách mạng. Bộ ba bức tranh của các nghệ sỹ Nguyễn Kim Thái (sn.1943), 
Lê Quý Tông (sn.1977) và Bùi Công Khánh (sn.1972) phân tích số phận chiếc động cơ 
xe lửa ð ba thế kỷ khác nhau của xã hội Việt Nam, không những thể hiện quan sát cơ học 
thấu đáo, mà còn đặt ra những câu hỏi hiện sinh về đích đến và hệ quả của những sáng 
chế này. Bộ điêu khắc-video của The Propeller Group xoáy sâu vào sức công phá vật lý 
của súng đạn từ các phe đối lập trong chiến tranh, qua đó mỡ ra một cuộc đối thoại triết 
học về nhu cầu triệt tiêu và tính sống còn. một góc nhìn lạc quan hơn, tác phẩm của 
Nguyễn Trần Ưu Đàm (sn.1977) sử dụng công nghệ số để kết nối người với người trong 
quá trình đồng sáng tác xuyên lục địa, khai mỡ một chương bình thường mới hậu đại dịch. 


Nếu những tác phẩm trong hai gian trước chủ yếu giao lưu với các bộ môn khoa học tự 
nhiên (giải phẫu học, sinh học, cơ học, v.v...), thì tại The History [Lịch sử], ta được chứng 
kiến sự giao thoa giữa nghệ thuật với nhiều bộ môn khoa học xã hội. Hai sắp đặt của 
Bàng Nhất Linh (sn.1983) khơi gợi lại những ký ức riêng tư và tập thể về một trong những 
“điểm hiếu kỳ” sâu đậm nhất trong trong lịch sử thế giới hiện đại: cuộc chiến Mỹ-Việt. 
Liên Trương (sn.1973) mỡ rộng phạm vi thảo luận này với loạt họa phẩm 14 tranh thuật 
lại những địa điểm trên thế giới từng bị Hoa Kỳ đánh bom. Chuyển sang hệ quy chiếu thời 
gian dưới góc nhìn nhân chủng học, video của Nguyễn Trinh Thi (sn.1973) là cuộc trao 
đổi về những mất mát văn hóa, tâm linh trải dài hai ngàn năm của người dân bản địa Chăm 
ð Ninh Thuận. Nhìn về tương lai, chuỗi ảnh và video của Lim Sokchanlina (sn.1987) 
tiếp tục chất vấn sự can thiệp của nhân tạo lên tự nhiên trong kỷ nguyên di cư lớn nhất 
trong lịch sử loài người, một mối quan tâm vượt khỏi bối cảnh cụ thể của Campuchia hay 
Việt Nam. 


Đó cũng là lời dẫn sang gian The Ecology [Sinh thái], nơi con người tương tác với thế giới 
vô cơ và hữu cơ quanh mình. Tận dụng tính quang học của chất liệu cyanotype và giấy 
tuyên, Wu Chi-Tsung (sn.1981) đã sáng tạo ra một lối biểu đạt mới mẻ cho tranh thủy 
mặc truyền thống Trung Hoa. Tác phẩm sắp đặt của Trương Công Tùng (sn.1986) mượn 
đất, nước, tro bụi và cả những linh hồn chứa đựng trong chúng như một biểu tượng cho 
những mảnh bản dạng đang phân tán của những con ngưỡi tha hương. Loạt tranh đơn sắc 
và đa sắc của Tuyền Nguyễn (sn.1990) mời gọi khán giả bước vào thế giới của những 
loài kỳ hoa dị thảo được sinh ra trong trí tường tượng của nghệ sỹ khi bị giới hạn bởi không 
gian phong tỏa mùa đại dịch. 


EMASI VAN PHÚC EXHIBITION MAP 
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{ the language ) 


1.Nguyen Kim Duy 
Text / Chữ 
2018 


2.Doan Hoang Lam 
Hand In Hand / Tay Trong Tay 
2013 


3. Cam Xanh 

Socrates' Apology 

{Lời Xin Lỗi Của Socrates 
2018-ongoing 
¡2018-vẫn đang tiếp diễn 


{ the [orm} 


4-8. Lap Phuong 

Wing - Âm Dương series 
J Cánh - loạt Âm Dương 
2020 

Wing / Cánh 

2015 

No.1 - Âm Dương series 
ƒ Số 1 - loạt Âm Dương 
2020 

No.2 - Âm Dương series 
J Số 2 - loạt Âm Dương 
2020 

No.3 - Âm Dương series 
[ Số 3 - loạt Âm Dương 
2020 


9. Regis Golay 

Form Follows Function †1 

ƒ Hình Khối Theo Công Năng 1 
2013 


10. Cian Duggan 
otherMother / Mẹ Khác 
2019 


{ the cosmos } 


11.Lena Bui 

Mandala Of Proliferation 

/ Mạn-đà-la vũ trụ tăng trường 
2016 


12-13. Ha Ninh Pham 
[mothermap] / [bản đồ mẹ] 
2019 

Institute Of Distance 

/ Viện Khoảng Cách 

2020 


{ the alchemy } 


14. Nguyen Phuong Linh 


Rubber Soap Tobacco / Cao Xà Lá 


2012 


15. Dinh Q. Le 
Damaged Gene 
1998 


16. Tuan Mami 
Physicality / Tính Thực Thể 
2013 


EMASI VAN PHÚC 


The exhibition's second half at EMASI Van Phục opens with The Language, also one of 
the first “points of curiosities” for humans during our childhood. The series of drawing on 
tracing paper by Nguyen Kim Duy (b.1987) zooms into the different dictionary definitions 
of the word “Text, questioning the relations between meaning, form, and aesthetic 
expression. Doan Hoang Lam (b.1970) directs us toward another type of language - that 
of the body - in his symbolically ironic work that depicts a scene of world leaders shaking 
hands. Meanwhile, the installation of Cam Xanh (b.1977) allows the audience a chance 
to interact and participate in a collective act of writing on the surface of cocoons, which 
would then be deposited into a glass box. 


Accompanying language is the study of the visual, a topic explored in our next section — 
The Form. The series of 9 videos by Regis Golay (b.1978) returns to the classic Bauhaus 
question regarding the relationship, and inter-influence, between forms and functions. 
Sculptor Lap Phuong (b.1989) manifests her musing on form into a series of glass and 
metal sculptures, coupled with the use of lighting (as positive space) and reflection (as 
negative space) to suggest new approaches of viewing for the audience. Last but not 
least, the installation of Cian Duggan (b.1990) is a conceptual question of the “mother 
form” (i.e. the main or original form) before it disperses into non-conjoined pieces. 


In The Alchemy, we get to observe how artists experiment with chemicals at a micro 
scale. Nguyen Phuong Linh (b.1985) uses found materials to recreate scents that 
are linked to her childhood memories of a trio of manufacturing factories in Hanoi that 
produced rubber, soap, and tobacco - once considered some of the most essential 
materials in our daily lives. Similarly, Tuan Mami (b.1981) researches the Pharmacy 
Factory ll, now abandoned, to collect chemical-soaked plaster, before pulverizing and 
blending it into soil that is used to grow cacti. In another aspect, the body of works by 
Dinh Q. Le (b.1968) presents us with unconventional perspectives on the “legacy” of 
Agent Orange, which has manifested across generations of Vietnamese children in the 
aftermath of the Vietnam-America War. 


The Cosmos encourages us to turn toward a more macro way of seeing, as the artists in 
this section aspire to completely erase all boundaries. The painting and video works by 
Ha Ninh Pham (b.1991) serve as navigators that guide us through his imaginary world, 
where concepts, architectures, movements, characters, and phenomena are all subjected 
to the artist's ultimate control. And as an open ending, the series of four joined paintings 
by Lena Bui (b.1985) symbolizes the fusion of the elements into a mandala-like universe, 
inviting us to step into a sacred realm of self-realization. 


EMASI VAN PHÚC 


Triển lãm ở đầu cầu EMASI Vạn Phúc khai mỡ bằng The Language [Ngôn ngữ], cũng 
là một trong những “điểm hiếu kỳ” đầu tiên trong giai đoạn chập chững làm người. Loạt 
tranh vẽ trên giấy can của Nguyễn Kim Duy (sn.1987) soi kỹ vào các định nghĩa khác 
nhau cho từ 'chữ' trong từ điển, chất vấn về mối quan hệ giữa ý nghĩa từ, hình thái từ, và 
cách biểu đạt thẩm mỹ. Doãn Hoàng Lâm (sn.1970) lại hướng chúng ta về một loại ngôn 
ngữ khác - ngôn ngữ cơ thể - trong tác phẩm điêu khắc mỉa mai tính biểu tượng của 
những cái bắt tay của nguyên thủ quốc gia. Sắp đặt của Cam Xanh (sn.1977) cho khán 
giả có cơ hội được tương tác và tham gia vào đời sống của tác phẩm thông qua hành động 
viết chữ lên kén tằm rồi bỏ vào một hộp kính. 


Đi liền với ngôn ngữ là hình khối, chủ để được đào sâu nghiên cứu trong The Form [Hình 
thái]. Chuỗi tác phẩm 9 video của Regis Golay (sn.1978) quay về câu hỏi Bauhaus kinh 
điển về mối quan hệ giữa, và sự ảnh hưởng của hình thái và công năng lên nhau. Điêu 
khắc gia Lập Phương (sn.1989) ba chiều hóa những chiêm nghiệm về hình thái với loạt 
tượng thủy tỉnh và kim loại, tận dụng thêm hiệu ứng ánh sáng (bóng dương) và phản 
chiếu (bóng âm) để tạo ra những chiều tiếp cận mới cho người xem. Còn sắp đặt của 
Cian Duggan (sn.1990) lại là một câu hỏi ý niệm về hình khối mẹ trước khi nó bị phân tán 
ra làm nhiều mẩu vụn rạc rời. 


Trong gian The Alchemy [Hóa chất], ta có dịp chứng kiến cách nghệ sỹ thể nghiệm với 
các thành tố hóa học ở mức độ vi mô. Nguyễn Phương Linh (sn.1985) dùng chất liệu 
gom được để tái tạo lại mùi nhận diện những ký ức gắn với chuỗi nhà máy cao su, xà 
phòng, thuốc lá ở Hà Nội - từng được xem là nhu yếu phẩm trong đời sống thường nhật. 
Tương tự, Tuấn Mami (sn.1981) dành thời gian ra nghiên cứu Nhà máy Dược phẩm II đã 
bỏ hoang, thu thập những mảnh tường vữa ngấm hóa chất, tán chúng thành bột rồi hòa 
vào đất để trồng cây xương rồng. Ố một phương diện khác, bộ tác phẩm của Đỉnh Q. Lê 
(sn.1968) lại đem đến cho ta những góc nhìn phi truyền thống về di chứng của chất độc 
màu da cam lên thế hệ trẻ em sau chiến tranh Mỹ-Việt. 


Gian The Cosmos [Vũ trụ] lui ống kính ra tầm vĩ mô khi nghệ sỹ xóa bỏ tuyệt đối các loại 
rào cản. Hai tác phẩm tranh và video của Hà Ninh Phạm (sn.1991) là những hệ thống hoa 
tiêu trong thế giới tưởng tượng do nghệ sỹ thiết lập với những khái niệm, kiến trúc, vận 
hành, nhân vật và hiện tượng hoàn toàn nằm trong sự kiểm soát của mình. Và như một kết 
thúc mỡ, bộ tranh ghép bốn tấm của Lêna Bùi (sn.1985) biểu trưng cho các thành tố hợp 
nhất thành một vũ trụ quan dưới hình dáng của một mạn-đà-la, mời gọi chúng ta bước vào 
chốn linh thiêng, giác ngộ cho riêng mình. 


The curatorial team has attempted to select a list of artists and artworks to reflect the 
diverse wealth of research topics, scientific disciplines, and ways of expression based 
on the aforementioned spectrum of curiosities. Certainly, this division does not intend 
to “box up” artworks and ideas into rigid definitions - like what the historical “cabinets 
of curiosities” once strived to achieve - but instead, serve as keywords to generate new 
conversations. The artworks on display can certainly relate to more than one keyword, 
and one will need to experience and consider them carefully in order to reach one's own 
questions and conclusions. Last but not least, each viewer is invited to restructure and 
analyze the works based on the “curiosities” that reside within their personal frame of 
interest, reference, and experience. 


We wish you a fantastic and refreshing experience with the exhibition. Regardless of 
whether you end up with art or science (or both) in your future career path, we do hope 
that your curiosities will remain intact and invested. 


Kindest regards, 
Ace Le 


Đội ngũ giám tuyển đã cố gắng lựa chọn danh sách tác giả-tác phẩm để thể hiện sự đa 
dạng về đề tài nghiên cứu, bộ môn khoa học và phương tiện biểu đạt trên phổ giao thoa 
nói trên. Một điều tất dĩ là cách phân chia trên không hề có ý định đặt để các tác phẩm 
vào những cái hộp định nghĩa cứng nhắc - như thuỡ “căn buồng hiếu kỳ” xưa kia đã từng 
- mà chỉ đóng vai trò như những từ khóa làm đầu câu chuyện. Các tác phẩm hoàn toàn 
có thể liên quan đến nhiều hơn một từ khóa, và ta cần trải nghiệm, nghiên cứu và suy xét 
kỹ mỗi tác phẩm để có được những câu hỏi và kết luận cho riêng mình. Và mỗi khán giả 
hoàn toàn có quyền tái sắp xếp, mổ xẻ chúng dựa theo những “điểm hiếu kỳ” trong hệ 
quy chiếu tự thân. 


Chúc các em có được những trải nghiệm lý thú, mới mẻ từ triển lãm. Dù sau này các em 
có chọn cho mình con đường làm nghệ thuật hay khoa học (hoặc cả hai), mong răng các 
em vẫn luôn giữ được cho mình sự tò mò cần có. 


Trân trọng, 
Ace Lê 


{the body) 


NGUYEN THỊ THANH MAI 
TRISTAN LIM 
ALISA CHUNCHUE 


NGUYEN THỊ THANH MAI 


“Disentangled #1' (2013) 
Series of 9 photographs, printed on aluminum 
26.5 x 40 cm each 


'Gỡ Rối #1' (2013) 
Chuỗi 9 ảnh in trên nhôm 
Mỗi tấm 26.5 x 40 cm 


In Disentangled #1, Nguyen Thi Thanh Mai treats her hair as a temporal subject. When 
hair is attached to the body, it is a living witness and an heirloom of memory; and when it 
is not, hair becomes an amputation, or sometimes a reminder of the body. By using hair 
in different forms (strands, segments, powder-like, etc.), the artist suggests a constant 
query of how memories and identity are possessed, released, and transformed throughout 
one“s lifetime. 


Trong Gỡ Rối #1, Nguyễn Thị Thanh Mai xem tóc cô như một chủ thể mang tính thời gian: 
khi tóc nối liền da thịt, nó là một nhân chứng sống lưu giữ ký ức; khi tách khỏi thân thể, 
tóc trở thành một đoạn đứt lìa, hoặc đôi khi một sự gợi nhớ về cơ thể. Qua việc sử dụng 
nhiều hình thái khác nhau của tóc như ở dạng sợi, phân đoạn, hay thậm chí vụn mịn như 
bột, nghệ sỹ gợi lên một truy vấn miên viễn về cách mà ta sở hữu, níu kéo, buông thả ký 
ức và danh tính trong một đời người. 


TRISTAN LIM 


ñ] 

Henry Fuseli 

“The Nightmare' (1781) 

Oil on canvas 

101.6 x 127 cm 

Detroit Institute of Arts, Detroit, Michigan, U.S 


Henry Fuseli 

'Ác Mộng' (1781) 

Sơn dầu trên toan 

101.6 x 127 cm 

Viện Nghệ Thuật Detroit, Detroit, Michigan, Mỹ 


“Hallucigenia' (2021) 
Mixed media installation (3D print and foam composite) 
Single-channel video 2'007; looped, two-channel sound 


“Hallucigenia' (2021) 
Sắp đặt đa phương tiện (in 3D và xốp composite) 
Video đơn kênh, độ dài 2'007;, lặp lại, âm thanh hai kênh 


[2] 

(Left) Fossil of Hallucigenia sparsa from the Burgess Shale 
(on display at the Smithsonian in Washington, DC); 

(Right) 3D visualization of Hallucigenia sparsa (modeled by 
Qbliviens on DeviantArt) 


(Trái) Hóa thạch của Hallucigenia sparsa tìm thấy tại 
Burgess Shale (hiện được trưng bày ở bảo tàng 
Smithsonian, Washington); 

(Phải) Minh họa 3D của Hallucigenia sparsa (thiết kế 
bởi Qbliviens trên DevianArt) 


Tristan Lim's multimedia installation Hallucigenia is a visual and auditory envisioning of 
sleep paralysis - a well-known biological phenomenon the artist himself experiences 
frequently, taking into consideration both its scientific and mythical interpretations. 


The first part of the installation references The Nightmare (1781), an oil painting by 
Henry Fuseli [1] which was re-sketched and 3D-printed on a foam block. The pointy 
hump of the foam sculpture (standing in place of the woman's hand in The Nightmare) 
intersects a video artwork beneath it, which is a series of moving images that simulate 
the movements of a Hallucigenia sparsa. 


The second part is another structure of carved foam that replicates the fossil of 
Hallucigenia sparsa - a species of worm that has long been extinct since the Cambrian 
age [2]. Due to its inherent nightmarish appearance and mysterious lifestyle, scientists 
gave it the name “hallucigenia” or “a species born out of illusion”. On top of the foam 
sculpture, the second video artwork slightly emerges, which is a compilation of images 
and sounds generated out of Lim's sleep paralysis experience. 


Hallucigenia as a whole investigates the concept of pressure. Sleep paralysis is an 
invisible pressure that prevents us from making contact with our senses, imprisons us 
in an heirloom of hallucination. On the other hand, the process of fossilization generates 
a tangible force that preserves the Hallucigenia sparsa for millions of years. Through 
combining archaeology and art-making, the artist investigates the kinds of pressure that 
penetrate the boundary between the realms of the physical, psychological and mythical. 


Sắp đặt đa phương tiện Hallucigenia của Tristan Lim là một mường tượng thị giác và thính 
giác của bóng đè - một hiện tượng sinh học mà bản thân nghệ sĩ trải nghiệm khá thường 
xuyên, đi kèm những diễn giải mang cả tính khoa học và truyền kì của nó. 


Phần đầu của sắp đặt đề cập đến chủ thể trong tác phẩm Ác Mộng (1781) - một bức 
tranh sơn dầu của Henry Fuseli [1], sau đó được phác thảo lại và in 3D trên một khối xốp. 
Phần bướu nhô ra của khối xốp (tướng ứng với vị trí bàn tay của ngưỡi phụ nữ trong tác 
phẩm Ác Mộng) chạm vào màn hình của một video art chứa đựng một loạt các hình ảnh 
mô phỏng chuyển động của sinh vật Hallucigenia sparsa. 


Phần thứ hai của sắp đặt là một cấu trúc chạm khắc tương tự như khối xốp ð trên, nhưng 
thay vào đó là mô hình hóa thạch của Hallucigenia sparsa - một loài giun đã tuyệt chủng 
từ kỷ Cambria [2]. Do vẻ ngoài như thể bước ra từ ác mộng cũng như lối sống bí ẩn của 
nó, các nhà khoa học quyết định đặt cho nó cái tên “hallucigenia”, nghĩa là “loài sinh ra 
từ ảo giác". Cùng với đó, màn hình của video art thứ hai nhô ra khỏi đỉnh của khối điêu 
khắc bằng xốp, chứa các hình ảnh và âm thanh thu lại được từ các trải nghiệm bóng đè 
của Tristan. 


Tổng thể của Hallucigenia chiêm nghiệm về khái niệm sức nén. Nếu bóng đè được xem 
như một sức nén vô hình ngăn cản chúng ta kết nối với các giác quan, giam cầm ta trong 
một chiếc lồng của ảo giác thì mặt khác, hóa thạch là một yếu tố hữu hình đã bảo tồn 
Hallucigenia sparsa trong hàng triệu năm. Thông qua sự liên đới giữa khảo cổ học và thực 
hành nghệ thuật, nghệ sĩ gợi cho ta một câu hỏi về các loại sức nén thâm nhập vào biên 
giới giữa cõi vật lý, tâm lý, và kỳ ảo. 


ALISA CHUNCHUE 


“Brand new breath' (2018) 
Epoxy, spray paint, plastic filter, and stainless steel 
24.5 x 16 x 12.5 cm 


“Hơi Thờ Mới” (2018) 
Nhựa epoxy, sơn xịt, ống lọc nhựa, và thép không gỉ 
24.5 x 16 x 12.5 cm 


“took at me' (2018) 
Acrylic on canvas 
30 x 24cm 


“Nhìn tôi đi” (2018) 
Acrylic trên toan 
30 x 24cm 


“Ms. Fluffy' (2018) 
Acrylic on canvas 
30 x 24cm 


“Cô Fluffy' (2018) 
Acrylic trên toan 
30 x 24cm 


“Twin Brain' (2018) 
Fiberglass, spray paint and polyester resin 
23x 23x15 cm 


“Não Đôi' (2018) 
Sợi thuỷ tỉnh, sơn xịt, và nhựa tổng hợp polyester 
23x23x15 cm 


These four works by Alisa Chunchue imagine what it is like to possess a future synthetic 
body. Referencing the artist's own experience with health problems, Chunchue dives into 
the construction of body anatomy and the anthropology of biomedicine. Through that, 
the artist wants to better understand how the human body copes (or fails to do so) with 
illnesses, especially at a time when artificial interventions such as synthetic organs and 
transplanting are inevitable. These works ponder upon a near future where our evolved 
human body can no longer catch up with the rapid degradation of the environment around 
us. Contemplating the works, one cannot help but wonder: what would be left of our skin 
and flesh as we are facing an extreme possibility of extinction? 


Bốn tác phẩm này của Alisa Chunchue mường tượng về thời khắc mà cơ thể loài người 
trở thành một thực thể hoàn toàn nhân tạo. Tự vấn trải nghiệm cá nhân với các vấn đề sức 
khỏe, Alisa đi sâu vào cấu tạo giải phẫu và khía cạnh nhân chủng học của y sinh. Qua đó, 
nghệ sỹ muốn hiểu hơn về cách mà cơ thể con người chống chọi (hoặc thất bại trong việc 
chống chọi) với bệnh tật, đặc biệt là khi những can thiệp nhân tạo như nội tạng tổng hợp 
và cấy ghép là không thể tránh khỏi. Những tác phẩm này chiêm nghiệm về một tương lai 
gần, khi cơ chế tiến hóa của con người không còn bắt kịp với sự xói mòn của môi trường 
xung quanh. Nghĩ về các tác phẩm này, chúng ta chỉ biết tự vấn rằng: liệu sẽ còn lại những 
gì trong ta là da là thịt, khi mà khả dĩ của diệt vong đang gần ngay trước mắt? 


{ (he ecoloøy ) 


SINH THÁI 


TUYEN NGUYEN 
TRUONG CONG TÙNG 
WU CHI-TSÙUNG 


TUYEN NGUYEN 


“Untitled' (2019) “From the window' (2022) 
Oil on paper Graphite on paper 
84x84cm 143 x 77 cm each panel 

“Vô để" (2019) “Nhìn từ ô cửa' (2022) 
Sơn dầu trên giấy Than chì trên giấy 
84x84cm Mỗi bảng 143 x 77 cm 


Created during the pandemic, From the window is a collection of fantastica botanica that 
maneuvers between the artist's observation of the outside world and the expression of 
his unseen impulses and anxiety. Arranged to reflect the vista as seen from the artist's 
apartment balcony: two building blocks obstructing the view of the sky - the remaining 
suggestion of open space during the lockdown period. This sense of suffocation was then 
crystallized into a window plant, whose life is being drained away by the city's extreme 
climate and contaminated air. Here, the absence of nature becomes ever more amplified 
by the artist's imaginary alien botanicas; and his attempt to salvage such disappearance 
becomes a direct critique of urban planning. 


Được sáng tác trong đại dịch, Nhìn từ ô cửa là một bộ sưu tập những kỳ hoa dị thảo được 
tạo nên từ quan sát của nghệ sĩ về thế giới bên ngoài cùng những xung năng nội tâm và 
lo âu cá nhân. Được sắp xếp để tái hiện khung cảnh từ ban công nhà anh, chúng ta thấy 
được hai tòa nhà cao tầng che khuất đường chân trời, vốn là biểu trưng duy nhất còn sót 
lại của không gian mỡ trong bối cảnh đại dịch. Áp lực đến khó thờ ấy chuyển mình thành 
chậu cây bên ô cửa, đang dần cạn kiệt sinh khí vì thời tiết khắc nghiệt và không khí ô 
nhiễm. Ở đây, sự thiếu vắng thiên nhiên bùng lên mãnh liệt dưới hình hài những dị thảo 
bước ra từ trí tường tượng của nghệ sỹ; còn cách mà anh cố gắng níu kéo sự biến mất đấy 
trở thành một phê bình trực tiếp lên hiện trạng quy hoạch đô thị. 


TRUONG CONG TÙNG 


“The exiled mound” (From over 2,000 years ago until now) 
Dirt, water, bones, flesh, skin, ash, souls, etc. 
Varied according to time, space, human, etc. 


"Ụ đất tha hương” (Từ hơn 2,000 năm trước tới bây giờ...) 
Đất, nước, xương, thịt, da, tro bụi, linh hồn... 
Thay đổi theo thời gian, không gian, con người... 


The exiled mound is a performative work grounding in materiality; a work that “lives” 
because of its mythic raison d'être. As the story goes, there was once a magical mound 
that could emit healing light and soothe every soul it encountered. Then, a group of men 
broke it into pieces and kept the fragments for themselves. Having been mined and abused 
as a consequence of greed, the magical mound darkened, stopped singing, and became a 
†estimony to the impacts of human intervention on both the physical and spiritual worlds. 
Thinking about and treating materials such as dirt, water, bones, flesh, skin, and ash as 
if they possess a soul, Truong Cong Tung is a storyteller who puts forth possibilities of 
a devastating ending, urging us to reconsider the intentions and consequences of our 
actions. 


Một tác phẩm mang tính trình diễn dựng xây trên nền chất liệu, U đất tha hương “sống” 
nhờ vào bản chất tồn tại mang tính ngụ ngôn của nó. Chuyện kể rằng, có một ụ đất thần 
từng phát ra ánh sáng xoa dịu bất cứ ai chạm vào nó, cho đến ngày một nhóm người đập 
tan nó ra và giữ những mảnh vỡ cho riêng mình. Bị phân tách bởi lòng tham, ụ đất giờ đây 
im lìm, tăm tối, và trð thành minh chứng cho những can thiệp con người vào môi trường 
vật lý lẫn tâm linh. Nghĩ và làm việc với các chất liệu như bụi, nước, xương, thịt, da, và tro 
như những sinh thể có hồn, Trương Công Tùng - một người kể chuyện, đã tuyên phán các 
khả dĩ về một kết thúc khốn cùng, khiến ta phải tự vấn lại về động cơ và hệ quả đến từ 
hành động của chính mình. 


WU CHI-TSÙUNG 


“Cyano-collage O51' (2018) 
Cyanotype photography, xuan paper, and acrylic gel 
90 x 300 cm 


. “Cắt ghép xanh 051' (2018) 
Ảnh đơn sắc xanh (cyanotype), giấy tuyên, và keo acrylic 
90 x 300 cm 


Cyano-collage O51 ¡s a result of Wu Chi-Tsung”s thorough study of Shan Shui (a form 
of traditional Chinese landscape painting) under the guidance of the late subject matter 
expert Ni Tsai-Chin, with a toụch of Wu'”s innovation. Instead of using the usual Chinese 
brushes and ink during the process, the artist experimented with cyanotype printing on 
xuan paper with a photosensitive coating on top. After that, the material was crumpled 
and exposed under sunlight, then collaged, rearranged, and edited on a large piece of 
canvas. The final artwork is a landscape of monochromatic cyan-blue that is both surreal 
and realistic. 


Cắt ghép xanh 051 là kết quả của quá trình tìm hiểu chỉ tiết của Wu Chi-Tsung về tranh 
sơn thủy Trung Hoa (một dạng tranh phong cảnh truyền thống của Trung Quốc) dưới sự 
hướng dẫn của cố nghệ sỹ Ni Tsai-Chin, cộng với sáng tạo cá nhân của Wu. Thay vì sử 
dụng mực và cọ Tàu trong như truyền thống, nghệ sĩ thử nghiệm với mực lam lên giấy 
tuyên kèm một lớp phủ nhạy sáng phía trên, sau đó được vò nát, phơi nắng, cắt ghép, sắp 
xếp lại, rồi hiệu chỉnh trên vải toan. Kết quả cuối cùng mà ta thấy là một bức tranh phong 
cảnh tuyển màu lam, mang âm hưởng vừa siêu thực vừa hiện thực. 


{ the machine } 
MÁY MÓC 


NGUYEN KIM THAI 

LE QUY TONG 

BUI CONG KHANH 

THE PROPELLER GROUP 
UUDAM TRAN NGUYEN 


NGUYEN KIM THAI 
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LE QUY TONG 


BUI CONG KHANH 


“Engine Head' (1976) 
Oil on canvas 
113 x 144,5 cm 


'Động Cơ: (1976) 
Sơn dầu trên toan 
113 x 144,5 cm 


“Steamer' (1976) 
Oil on canvas 
130 x 250 cm 


Đầu máy hơi nước' (2012) 
Sơn dầu trên toan 
130 x 250 cm 


"When A Train Lies Down' (2005) 
Oil on canvas 
131 x 328 cm 


'Khi Đoàn Tàu Nằm Xuống' (2005) 


Sơn dầu trên toan 
131 x 328 cm 


The large-scale works by Bui Cong Khanh, Le Quy Tong, and Nguyen Kim Thai employ 
the medium of painting to depict three different locomotive models from three different 
centuries. 


The train, one of humans greatest inventions to catalyze social and economic 
development, was introduced to Vietnam by the French colonizers in the late 19th century 
in the name of civilization, yet, it was used as a tool to extensively extort the country's 
resources. With a meticulous precision that mimics Impressionist qualities, Le Quy Tong's 
Steamer investigates the mechanical anatomy of the earliest train model in Vietnam and 
poses questions toward the long-lasting legacy of foreign influences. 


After the wars against the French and the American, the train became a common symbol 
of socialist collective spirit and nation-building in Vietnam. Wartime artist Nguyen Kim 
Thai's Engine Head depicts a postcolonial design of the locomotive, surrounded by local 
engineers and mechanics - representing the new ruling working class. The work adopts a 
socialist realist language that typifies an entire era in the country during the second half 
of the 20th century. 


Bui Cong Khanh's When A Train Lies Down recalls a tragic railway accident in 2005 in 
Phu Loc that killed eleven people and injured hundreds of others. Investigations revealed 
that technical and operational oversights occurred when the duration of the North-South 
train trip was under pressure to reduce to 29 hours in 2004. Deeply disturbed by the 
event that resulted from technological advancements and productivity being pursued at 
all costs, as well as the way the authorities handled it, the artist embarked on this work. 
Due to its haunting remnants of memories, the work would eventually take over ten years 
to complete. 


Chronologically, the three works cross over between art and mechanical engineering, 
socio-historical study and investigative journalism, prompting consecutive discussions 
about the machines: where their true purposes and consequences lie on top of each 
other. 


Ba tác phẩm cỡ lớn của Bùi Công Khánh, Lê Quý Tông, và Nguyễn Kim Thái cùng sử dụng 
phương tiện hội họa để vẽ nên ba mô hình đầu máy xe lửa khác nhau, trải dài qua ba 
thế kỷ. 


Tàu hoả, một trong những thành tựu lớn nhất của con người nhằm kích thích phát triển 
kinh tế xã hội, được thực dân Pháp mang vào Việt Nam trong công cuộc “khai sáng văn 
minh” cuối thế kỷ 19_- nhưng lại chủ yếu sử dụng cho mục đích hút kiệt tài nguyên thuộc 
địa. Với nét vẽ chi tiết phảng phất hơi hướng Ấn tượng, Đầu Máy Hơi Nước của Lê Quý 
Tông không những bóc tách cấu trúc của mô hình tàu hoả đầu tiên ở Việt Nam, mà còn 
đặt ra những nghi vấn về những “di sản” dai dẳng của quá trình thuộc địa hóa nơi đây. 


Sau hai cuộc chiến tranh chống Pháp và Mỹ, đoàn tàu trð thành biểu tượng chung cho 
tỉnh thần đoàn kết và xây dựng đất nước của người Việt. Tác phẩm Động Cơ của nghệ sỹ 
khoá kháng chiến Nguyễn Kim Thái mô tả một thiết kế hậu thuộc địa của đầu máy xe lửa, 
xung quanh là các kỹ sư và cơ khí bản địa - đại diện cho tầng lớp lao động mới trong xã 
hội. Tác phẩm mang âm hường hiện thực xã hội chủ nghĩa, vốn bao trùm cả một thời đại 
vào nửa sau thế kỷ 20. 


Tác phẩm Khi Đoàn Tàu Nằm Xuống của nghệ sĩ Bùi Công Khánh gợi nhớ về tai nạn lật 
tàu thảm khốc ð Phú Lộc năm 2005, khiến mười một người chết và hàng trăm người bị 
thương. Điều tra cho thấy đã có những sơ suất về kỹ thuật và vận hành xảy ra khi chuyến 
tàu Nam-Bắc bị buộc phải cắt giảm thời gian luân chuyển xuống còn 29 tiếng vào năm 
2004. Quá đau xót trước thảm kịch xảy ra vì tham vọng tiến bộ công nghệ được đặt lên 
đầu, cũng như bức xúc trước phản hồi từ chính quyền về sự kiện đó, nghệ sỹ đã bắt đầu 
thực hành tác phẩm này. Vì những tàn dư quá ám ảnh, phải mười năm sau thì tác phẩm 
mới được hoàn thành. 


Theo tuyến thời gian, ba tác phẩm này đan xen giữa nghệ thuật và khoa học cơ khí, 
tìm hiểu về lịch sử xã hội và điều tra báo chí nhằm mở ra những diễn ngôn xoay quanh 
máy móc: đâu mới là mục đích thực sự và đâu mới là hậu quả của các phát minh 
khoa học? 


THE PROPELLER GROUP 


“AK-47 vs. M16' (2018) 

Sculpture and video 

Fragments of AK-47 and M16 bullets, ballistics gel, custom vitrine 
137x64x 37cm 

One channel video 

Approx. 12" 


“AK-47 và M16' (2018) 

Điêu khắc và video 

Mảnh đạn AK-47 và M16, gel đạn đạo, tủ trưng bày tự chế 
137 x64x 37 cm 

Video đơn kênh 

Khoảng 12' 


Employing the AK-47 and M-16 gun models to demonstrate the ideological differences 
between the Soviet Union and the United States after World War II, The Propeller Group 
investigates a rare occasion where the bullets from the two sides of war collided and 
canceled out each other's violent intent. Through replicating such an instance in the 
laboratory over numerous attempts, the artist collective challenges the legitimacy 
of official narratives in which these “weapbons of peace” become a symbol of wartime 
industrialization and imperial ambitions among superpowers. 


Sử dụng hai khẩu súng AK-47 và M-16 như hai biểu tượng cho sự đối trọng về tư tường 
giữa Liên bang Xô Viết và Hoa Kỳ sau Thế Chiến Thứ Hai, The Propeller Group thẩm 
tra về một tình huống hiếm hoi khi đầu đạn từ nòng súng của hai phe va chạm và triệt 
tiêu sát khí của nhau. Qua nhiều nỗ lực tái tạo lại tình huống ấy trong phòng thí nghiệm, 
nhóm nghệ sĩ đã thách thức tính chính thống của các diễn ngôn nơi mà những “vũ khí vì 
hòa bình” này trở thành biểu tượng cho việc công nghiệp hóa chiến tranh và tham vọng 
đế quốc. 


UUDAM TRAN NGUYEN 


“License 2 DRAW” (2014 - 2022) 

Mixed-media installation, License 2 DRAW (L2D) Robot, L2UI, electronic, server, webcam, cameras, canvas, color pen, 
L2D live map, L2D history video, pulley system, Pixio Robot, Zoom app, laptop, Raspberries, HTMLB, LED panel 
Painting by L2D Robot from the previous exhibition at The Factory of Contemporary Art Center 

(executed by Truong Cong Tung - Thao Nguyen Phan), installation dimensions variable 


“License 2 DRAW” (2014 - 2022) 

Sắp đặt đa phương tiện, License 2 DRAW (L2D) Robot, L2UI, mạch điện, máy chủ, webcam, camera, khung toan, bút màu, bản đồ 
thời gian thực L2D, video về lịch sử của L2D, hệ thống ròng rọc, Pixio Robot, ứng dụng Zoom, máy tính, Raspberries, HTMLB, bảng LED 
Tranh vẽ của L2D Robot từ triển lãm trước ở Trung Tâm Nghệ Thuật Đương Đại The Factory 

(thực hiện bởi Trương Công Tùng - Phan Thảo Nguyên), kích cỡ sắp đặt đa dạng 


License 2 DRAW is a participatory work that leverages the power of robotic science 
and information technology to bring people together via art-making. UuDam Studio 
has developed a digital application that enables participants from anywhere in the 
world to command a robot and create drawings while watching their real-time actions 
being recorded and showcased via a live feed. Here, the machine becomes an agency 
that fills in the physical absence of human interaction, especially during the context of 
the pandemic. 


License 2 DRAW là một tác phẩm sử dụng công nghệ thông tin và chế tạo robot để mang 
chúng ta lại gần nhau hơn qua nghệ thuật. UuDam Studio đã chế tác một ứng dụng kỹ 
thuật số cho phép người tham gia ở khắp nơi trên thế giới điều khiển một cánh tay robot 
để vừa tạo ra các bức vẽ, vừa quan sát quá trình này diễn ra qua một kênh phát hình trực 
tiếp. Õ đây, máy móc trở thành một phương tiện lấp đầy sự thiếu vắng tương tác giữa 
người với người, đặc biệt là trong bối cảnh đại dịch. 


{ (he history ) 


LỊCH SỬ 


LIM SOKCHANLINA 
NGUYEN TRINH THỊ 
LIEN TRUONG 
BANG NHAT LINH 


LIM SOKCHANLINA 


"Wrapped Future II' (2017 - ongoing) 
Series of 3 photographs, 117 x 169 cm 
One channel video, 14'45” 


“Gói Ghém Tương Lai II' (2017 - đang tiếp diễn) 
Chuỗi 3 ảnh, 117 x 169 cm 
Video đơn kênh, 14'45” 


Often associated with makeshift shacks and fences surrounding modern-day industrial 
and housing constructions, the corrugated iron sheet can be considered a shared symbol 
across Southeast Asian countries. By putting them at the center of his photographic and 
moving image series Wrapped Future II, Lim Sokchanlina creates an uncanny visual 
discrepancy in Cambodian landscapes. With that, the series alludes not only to issues 
of globalization and neo-liberalization within the context of Cambodia but also to the 
eradication of nature and culture as the consequences that follow. 


Thường gắn liền với hình ảnh của các lán che tạm bợ hay hàng rào bao quanh khu xây 
dựng của các dự án đô thị hiện đại, tấm tôn thép có thể được xem là một biểu tượng xuyên 
suốt ð các quốc gia Đông Nam Á. Qua việc đặt những miếng tôn giữa phối cảnh thiên 
nhiên trong bộ ảnh chụp và video Gói Chém Tương Lai II, Lim Sokchanlina tạo ra một “sai 
số” thị giác trong cảnh quan Campuchia. Qua đó, tác phẩm hé lộ về câu chuyện toàn cầu 
hóa và tân tự do hóa ð Campuchia, dẫn đến sự xói mòn của thiên nhiên và văn hóa như 
những hệ quả của quá trình đó. 


NGUYEN TRINH THI 


“Letters from Panduranga' (2015) 
One channel video 
35:00” 


“Những Lá Thư Panduranga' (2018) 
Video đơn kênh 
35:00” 


Taking the form of a historical/anthropological project, Lefters from Panduranga 
witnesses and documents a soon-to-be-gone spiritual heritage in Ninh Thuan (formerly 
the Panduranga state) - a sacred millennium-old center of Cham culture, now the 
planned site for Vietnam's two first nuclear power plants. Combining the film medium 
with methodologies from social sciences such as fieldwork and ethnographic studies, 
Letters from Panduranga questions the acts of changing and erasing cultural heritage 
for immediate interests. 


Mang hình hài của một dự án lịch sử/nhân chủng học, Những Lá Thư Panduranga là 
chứng nhân ghi lại một di sản tâm linh tại Ninh Thuận (trước kia có tên là Panduranga) 
— một thánh địa từ ngàn đời trong văn hóa người Chăm mà gið đây đã trở thành nơi quy 
hoạch cho hai nhà máy điện hạt nhân đầu tiên tại Việt Nam. Sử dụng phương tiện phim 
ảnh cùng với những công cụ của khoa học xã hội như điền dã và nghiên cứu dân tộc học, 
Những Lá Thư Panduranga truy vấn về hành động biến đổi và thanh trừng các di sản văn 
hóa vì lợi ích trước mắt. 


LIEN TRUONG 


“Translatio Imperii' (2019) 
Series of 14 paintings, oil on paper, vintage frame, acrylic, brass 
17.5 x 21.5 cm each 


“Translatio Imperii' (2019) 
Chuỗi 14 tranh, sơn dầu trên giấy, khung cổ điền, acrylic, đồng thau 
Mỗi bức 17.5 cm x 21.5 cm 


ln the Translatio Imperii series, Lien Truong's concerns with history are fleshed out firstly 
in the depiction of sites around the world that were bombed by the American in the 
aftermath of World War II. The artist also borrows the pictorial quality of 19th-century- 
American landscape painting as a sarcastic comment on the narrative about the center 
of modern art “shifting” to the United States upon the Cold War. With that, Translatio 
lmperii can also be considered a reminder of the instrumentalization of art and culture 
as a means to justify American imperial projects amid a polarized world order since 
the 19505. 


Trong loạt tác phẩm Translatio Imperii, mối quan tâm của Liên Trương về lịch sử thoạt tiên 
được thể hiện qua quan sát của nghệ sĩ về những nơi Mỹ ném bom trong thời tàn của Thế 
Chiến Thứ hai. Nghệ sỹ cũng vay mượn phong cách hội họa phong cảnh ở Mỹ thế kỷ 19 
như một cách giễu nhại câu chuyện về cuộc “chuyển tâm” của nghệ thuật hiện đại sang 
Hoa Kỳ vào giai đoạn đầu của Chiến tranh lạnh. Translatio Imperii vì thế nhắc nhờ chúng 
ta về một thời điểm lịch sử khi văn hóa nghệ thuật trở thành công cụ biện minh cho tham 
vọng đế quốc của Hoa Kỳ trong bối cảnh thế giới phân cực từ những năm 1950. 


BANG NHAT LINH 


“The Vacant Chair' (2013 - 2018) 

Mixed-media installation 

Repurposed pilot chair found from a MiG-21 aircraft, wooden frames, two-way 
mirror, LED monitor, one channel video: 18'28”; cotton swab holder made out 
of found 50mm bullet case, cotton swabs, ceramic box, comb made out of 
found remnants of a B-52 aircraft, music sheet of the song The Vacant Chair 
engraved on mica, lacquered photo album, found photographs, stamps and 
maps, handwritten notes 

Installation dimensions variable 


'Chiếc Ghế Trống' (2013 - 2015) 

Sắp đặt đa phương tiện 

Ghế phi công của máy bay chiến đấu Liên Xô MiG-21, khung gỗ, gương hai 
chiều, màn hình LED, video đơn kênh: 18'28”; lọ đựng bông ngoáy tai được làm 
từ vỏ đạn pháo 50mm, bông ngoáy tai, hộp sứ, lược được làm từ mảnh xác của 
máy bay B-52, bản khuông nhạc của bài hát Chiếc Ghế Trống được khắc lên 
tấm mica, album ảnh bằng sơn mài, ảnh, tem sưu tập, bản đồ, giấy viết tay 
Kích thước sắp đặt đa dạng 


As an attempt to re-bridge and tranquilize a haunting passage of history, The Vacant 
Chair encompasses a collection of objects that sing. A rusted chair, once served as the 
seat of an airstrike pilot during the Vietnam-American War, is now positioned in front of 
a single-channel video for this installation. There, two war veterans from the two ends 
of a deeply divided country reconvene through an act of mutual grooming, reminiscing 
a long-gone past - the tales of which have more or less become smoldering lIullabies. In 
the other corner of the room hangs the music sheet of the song The Vacant Chair, once 
popular during the American Civil War. As a whole, the work invites us to think about what 
constitutes the making of peacetime and what has been left behind during this process. 


Như một nỗ lực nhằm tái kết nối và dung hòa một mảng tối đầy ám ảnh trong lịch sử, Chiếc 
Ghế Trống là tổ hợp của những món đồ biết hát. Một chiếc ghế rỉ sét từng làm chỗ ngồi 
cho phi công không chiến trong cuộc chiến tranh Mỹ-Việt, nay được đặt đối diện một tác 
phẩm video art đơn kênh. Ô đó, hai cựu quân nhân từ hai miền đất nước cắt tóc cho nhau, 
nhìn về dĩ vãng của một thời chia cắt - nơi mà những câu chuyện tường chừng như đã 
trở thành giai thoại hay lời ru. Khi ð một góc phòng khác, ta bắt gặp khuông nhạc của bài 
hát Chiếc Ghế Trống, từng thịnh hành trong thời Nội chiến ở Mỹ. Nhìn tổng thể, tác phẩm 
mời gọi chúng ta suy ngẫm về việc tái lập nền hòa bình và những gì đã bị bỏ lại phía sau. 


{ (he language j 


NGUYEN KIM DUY 
DOAN HOANG LAM 
CAM XANH 


NGUYEN KIM DUY 


“Text' (2018) 
Pen on tracing paper 
Series of 13 pages, 41.3 x 31.5 cm each 


“Chữ (2018) 
Bút trên giấy can 
Chuỗi 13 trang, 41.3 x 31.5 cm mỗi trang 


Have you ever pondered on a singular word repeatedly until it starts to lose meaning? Text 
dives deeply into the origin of language and meaning as a way to investigate its ability 
to mutate and transform. From a dictionary definition of the word “text” on the Internet, 
the artist traces every single letter by hand over numerous copies until the drawings 
become nothing but deformed shapes and silhouettes. With 7exi, the artist illuminates 
the ontology of linguistic study, sarcastically imitating the process of mechanical 
reproduction to reflect the impact of industrial development on the way we communicate 
and perceive our surrounding world. 


Đã bao giờ bạn suy tư về một từ độc nhất đến độ nó bắt đầu mất đi ý nghĩa chưa? Chữ 
đào sâu vào nguồn cội của ngôn ngữ và định nghĩa như cách để truy vấn về sự hoán vị và 
biến chuyển của ngôn từ. Dựa trên khái niệm của từ “chữ” trong từ điển trên Internet, nghệ 
sĩ đã tự tay chép lại nhiều lần từng ký tự cho đến khi những câu chữ tan rã thành những 
bóng hình méo mó. Với Chữ, nghệ sỹ đã soi rọi vào bản thể của ngôn ngữ học, nhại lại một 
cách trào phúng quá trình sản xuất hàng loạt nhằm soi chiếu ảnh hường của phát triển 
công nghiệp lên cách mà ta giao tiếp và nhìn nhận về thế giới xung quanh. 


DOAN HOANG LAM 


“Hand in hand' (2013) 
X-ray film on lightbox 
120 x 175 x12 cm 


“Tay trong tay” (2013) 
Phim X-quang trên hộp đèn 
120 x 175 x12 cm 


Looking at language in its non-verbal form, Hand in hand depicts a scenery of faceless 
world leaders shaking each others hands as they stand in an unknown “political 
playground”. Being inherently embedded in specific cultural and political contexts, the 
handshake is loaded with nuanced meanings beyond a mere gesture of agreement in lieu 
of signed documents and written words. By employing X-ray films as a medium, the work 
is a sarcastic, clinical depiction of interpersonal and international diplomacy being taken 
at face value. 


Nhìn về ngôn ngữ dưới dạng thức vô tự, Tay Trong Tay tái hiện quang cảnh các nhà lãnh 
đạo vô diện trao nhau những cái bắt tay trên một sân chơi chính trị vô đề. Trong những bối 
cảnh văn hoá chính trị cụ thể, cái bắt tay tự thân nó mang nặng nhiều tầng nghĩa lớp lang 
chứ không đơn thuần là một cử chỉ đồng thuận thay cho các văn bản ký tá. Sử dụng phim 
X-quang làm chất liệu, tác phẩm sắp đặt này là một mổ xẻ mỉa mai về ngoại giao quốc tế 
và giao tiếp dưới dạng những cử chỉ hời hợt trên bề mặt. 


CAM XANH 


“Socrates' Apology' (2018 - ongoing) 

Marker on silk cocoons, wood and plexiglass box, vintage school desk, 
copy of Socrates' Apology, notebook and pen 

Installation dimensions variable 


“Lời Xin Lỗi Của Socrates' (2018 - vẫn tiếp diễn) 

Bút dạ trên kén tằm, gỗ và hộp kính plexi, bàn học dáng cổ, 
bản sao cuốn Socrates' Apology, sổ và bút 

Kích thước sắp đặt đa dạng 


Socrates“ Abpology uses the well-known philosophical document Apologia Socratis, 
written by Socrates' dedicated disciple Plato, as its main component. Apologia Socratis 
is a court account made by the Greek philosopher Socrates, who was put on trial in 399 
BC for dismantling the belief that Greek gods are the ultimate body of governance in 
Athens's political and societal system, thus, was considered a traitor who corrupted the 
youth with secularist thoughts. Coming together with a performative instruction provided 
by the artist, this work invites viewers to participate in a collective reflection and critique 
session that traverses across time and space, using our most fundamental means of 
existence: language. With that, Socrates“ Apology is an aspiration of truth-seekers to 
continue the conversation initiated by Socrates about the relationship between beliefs, 
the governing system, and power. 


Instructions (from the artist): 

“Each participant comes into the room, one at a time. They first read the instructions 
carefully, then choose a paragraph, which can be as long or short as they want. Then 
in the notebook, they write down their name, the time and date which they participate, 
and the first and last few words from the chosen paragraph together with the number 
of the page containing it. Then they use the marker to write each word from the chosen 
paragraph onto the silk cocoons kept under the desk. Upon finishing writing on the 
cocoons, they drop them into the plexiglass box. Then, they can leave.” 


Lời xin lỗi của Socrates sử dụng câu chữ trong văn bản bất hủ Apologia Socratis, do 
người môn đệ tận tuy của Socrates là Plato viết nên, như thành phần chính của tác phẩm. 
Apologia Socratis là một lời biện hộ trước tòa của triết gia Hy Lạp Socrates vào năm 399 
TCN, khi ông bác bỏ niềm tin rằng các vị thần Hy Lạp là nhân tố kiểm soát bộ máy chính 
quyền và xã hội của Athen, vì thế, bị cho là một kẻ phản đồ làm suy đồi người trẻ bằng suy 
nghĩ duy vật. Xuất hiện cùng một đoạn hướng dẫn từ nghệ sĩ, tác phẩm mời gọi người xem 
tham gia vào một cuộc truy vấn xuyên thời gian và không gian, thông qua phương tiện 
hiện sinh cơ bản nhất: ngôn ngữ. Lởi Xin Lỗi Của Socrates tr thành khát khao tìm kiếm 
chân lý thông qua ngôn từ triết học, tiếp nối diễn ngôn của Socrates về mối liên hệ giữa 
đức tin, bộ máy cai trị và quyền lực. 


Hướng dẫn (từ nghệ sỹ): 

“Mỗi người tham gia sẽ tuần tự đi vào trong phòng. Đầu tiên, người đó sẽ đọc kỹ hướng 
dẫn, rồi chọn một đoạn trong cuốn Socrates” Apology, dài ngắn tùy ý. Tiếp đến, họ sẽ viết 
tên, ngày giờ tham gia lên cuốn sổ, rồi chép lại một vài chữ đầu và cuối của đoạn họ chọn, 
kèm theo số trang của đoạn đó. Sau đó, họ sẽ dùng bút dạ viết mỗi chữ trong đoạn đó lên 
từng chiếc kén tằm đặt dưới gầm bàn. Sau khi viết xong, họ sẽ đặt những chiếc kén vào 
hộp kính plexi trước mặt. Khi xong xuôi, họ có thể ra khỏi phòng.” 
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HÌNH THÁI 


LAP PHUONG 
REGIS GOLAY 
CIAN DUCCAN 


LAP PHUONG 


'Wing' - 'Âm Dương: series (2020) 


13 x 106 x 38 cm 


'Cánh' - loạt 'Âm Dương” (2020) 
ủy tỉnh 


13 x 106 x 38 cm 


“Wing' (2015) 
per 


oppe 
69 x 37.5 x 20 cm 


“Cánh' (2018) 


ồng 
69 x 37.5 x 20 cm 


“No. 2'— 'Âm Dướơng' series (2020) 
Glass 
79x32x 20 cm 


“Số 2' - loạt “Âm Dương' (2020) 
Thủy tỉnh 
79x32x 20 cm 


'No.1'- Âm Dương: series (2020) 
Glass 
27 x19.5 x13 cm 


'Số 1' - loạt 'Âm Dương” (2020) 
Thủy tỉnh 
27 x19.5 x13 cm 


'No. 3'- 'Âm Dương” series (2020) 
Glass 
23 x 113.5 x 18 cm 


“Số 3' - loạt 'Âm Dương” (2020) 
Thủy tỉnh 
23 x 113.5 x 18 cm 


At the forefront of Lap Phuong's metal and glass sculptures lies a passionate interest in 
materials, a deep understanding of form-making and different modes of display. While the 
glass version of Wing toys with the hybrid of shadows on the wall as ligh† traverses past 
the sculpture's surface to generate floating, semi-transparent projections, the copper 
version blocks light with its opacity, casting its own reflection over the surface of a faux 
black pond. In addition, the process of the artwork production is equally fascinating: 
through creating all four glass sculptures in the metal molds with predetermined shapes, 
this body of sculptures is an embodiment of change - a process that coalesces intimately 
with Lap Phuong”s idea about the “body and soul transformation”. 


Nhìn vào bộ tác phẩm điêu khắc bằng thuỷ tinh và kim loại của Lập Phương, ta thấy được 
một sự đam mê với chất liệu, một sự hiểu biết sâu sắc về tạo hình cũng như phương pháp 
trưng bày. Nếu phiên bản thuỷ tỉnh của Cánh xem xét sự hình thành của các “bóng lai” 
khi ánh sáng va chạm với bề mặt điêu khắc và tạo nên các hình chiếu nửa đục, nửa trong 
lơ lửng trên không, thì phiên bản bằng đồng lại chắn đi luồng sáng ấy mà phản chiếu trực 
tiếp lên một mặt hồ giả màu đen. Mặt khác, quá trình thực hiện tác phẩm cũng rất thú vị: 
bằng cách tạo lập cả bốn điêu khắc thủy tinh từ các phôi kim loại với các hình dạng định 
sẵn, bộ tác phẩm này là một hiện thân của sự biến đổi - một quá trình liên hệ mật thiết 
đến ý tưởng về “sự chuyển mình của cơ thể và tâm hồn” của Lập Phương. 


REGIS GOLAY 


*“Form follows function 1' (2013) 

Nine-channel video: Jenette, 5'02”, Saarinen ans Sonora, 0'24”, The ball tree, 
00”, Jingzi, 0'33”, Chair whiplashers, 0'57”, Mackintosh, 0'57”, The hedge, 
4'42”, Orgone et Cinni, 0'31, The worm, 3'25” 

Installation dimensions variable 


“Hình khối theo công năng 1' (2013) 

Video chín kênh: Jenette, 5'02”, Saarinen ans Sonora, 0'24”, The ball tree, 100”, 
dingzi, 0'33”, Chair whiplashers, O'57”, Mackintosh, 0*57”, The hedge, 4'42”, 
Orgone et Cinni, 0'31, The worm, 3'25” 

Kích thước sắp đặt đa dạng 


Form follows function T reminds us of the 100-year-old debate in architecture and 
industrial design that gave rise to the Bauhaus school. With this work, Regis Golay 
brings that conversation into the field of photography, questioning and reversing the 
relationship between the photographed as the passive objects and the photographer 
as an active “operator” (a definition stemmed from Roland Barthes' book Camera Lucida 
(1980)). When we get our pictures taken, does the act of photographing reduce us to 
mere fragments of form? And is such a form time-resistant when we carry photos in our 
pocket? 


Hình khối theo công năng 1 gợi về một cuộc tranh luận cả trăm năm trong ngành kiến 
trúc và thiết kế mà sau này trð thành khỡi cuộc cho trường phái Bauhaus. Với tác phẩm 
này, Regis Golay chuyển dịch cuộc thảo luận trên sang lĩnh vực nhiếp ảnh, chiêm nghiệm 
và đảo chiều mối quan hệ giữa kẻ đứng trước ống kính như vật thể nhiếp ảnh bị động và 
nhiếp ảnh gia thì như một “kẻ chủ động thao tác” (khái niệm này xuất hiện trong cuốn 
Camera Lucida của Roland Barthes). Khi hình ảnh của ta được chụp lại, liệu chúng ta có bị 
hòa tan thành những hình thái đơn thuần? Và liệu những hình thái đó có thuận theo công 
năng kháng thời gian, khi mà ta vẫn mang các tấm ảnh đi theo trên ngực áo? 


CIAN DUCCAN 


“otherMotherˆ (2019) 
Enamel on concrete 
Dimensions variable 


“Mẹ Khác' (2019) 
Xi măng tráng men 
Kích thước đa dạng 


Consisting of numerous pieces of rock scattered across a spanning space as if having 
been dispersed from one mother block after an imaginary “big bang”, otherMother 
can be seen as both disintegration and unity. Here, a dual process of destruction and 
amendment takes place simultaneously. While the stationary forms suggest an unseen 
mobility, an unseen mobility, in turn, suggests stillness. The entire work is an endless 
cycle embedded within the work's lifeline, suggesting “an obsessive gesture outlining the 
tender violence central to creation,” according to the artist. 


Bao gồm các mảnh phát tán trên một vùng không gian trải dài, như thể cùng được sinh ra 
từ một khối đá mẹ sau một vụ nổ “big bang” tường tượng, Mẹ Khác vừa là rạn vỡ, vừa là 
hợp thể. Õ đây, một quá trình triệt tiêu và bồi đắp diễn ra đồng thời. Nếu những hình thái 
tĩnh gợi ra chuyển động ngầm, thì chính chuyển động ngầm đấy lại gợi nên cái tĩnh. Tổng 
thể vì thế là một vòng lặp vô tận diễn ra vòng đời của tác phẩm, gợi nên “một cử chỉ ám 
ảnh về tính bạo lực dịu êm trong quá trình tạo tác”, phỏng theo lời nghệ sỹ. 


LENA BÙI 
HA NINH PHAM 


= “Mandala of proliferation' (2016) 
Mixed media resin painting 


240 x 240 cm 


LENA BÙI 


“Mạn-đà-la vũ trụ tăng trường" (2016) 
Tranh nhựa resin đa phương tiện 
240 x 240 cm 


The mandala is a visual configuration of symbols that, across various belief systems, 
represents the cosmos or a multi-layered spiritual journey - moving from the outside to 
the inner core. Borrowing concepts from Buddhism, in Mandala of proliferation, Lena Bui 
employed ready-made materials used to decorate altars and clothing in Vietnam (such 
as sequins, glitter, gold foil cut-outs), and arranged them against a backdrop of lively 
colors that is, in fact, a palette inspired by the shades of toxic chemicals and creatures. 
dust like how a mandala is often used as a spiritual aid in meditation, the work prompts 
the viewers to contemplate the possible outcomes of mankind's future, one aburst with 
both artifices and dangers. 


Trong nhiều tín ngưỡng, mạn-đà-la là một tổ hợp sắp đặt của các biểu tượng thường đại 
diện cho một mô hình vũ trụ thu nhỏ hoặc một hành trình tâm linh nhiều tầng lớp, bắt đầu 
từ tầng ngoài đi ngược vào lõi bên trong. Vay mượn những ý niệm trong Phật giáo, Mạn- 
đà-la vũ trụ tăng trưởng sử dụng các chất liệu có sẵn để trang trí điện thờ và quần áo ở 
Việt Nam (kim tuyến, vàng mã, vx...), đặt chúng lên một bề mặt màu sắc sinh động nhưng 
kỳ thực là một bảng màu thu hái từ các hóa chất và sinh vật độc hại. Cũng như cách mạn- 
đà-la được dùng làm công cụ hỗ trợ trong thiền định, tác phẩm này cũng khiến người xem 
chiêm nghiệm về những khả thể của tương lai nhân loại, một thế giới ngập ngụa các vật 
thể nhân tạo và hiểm nguy tiềm ẩn. 


HÀ NINH PHAM 


+ *[mothermap]' (2019) 
Graphite, acrylic and colored pencil 
on mixed media paper 


122x117 cm 


“[bản đồ mẹ]' (2019) 

Chì than, acrylic và bút chì màu 
trên giấy đa chất liệu 

122x117 cm 


“Institute of Distance' (2022) 
Single-player video game 
Version 3.0.1, 24 x 816 px 

User-defined duration 


“Viện Khoảng Cách' (2022) 
Trò chơi điện tử một người chơi 
Phiên bản 3.0.1, 24 x 816 px 
Thời lượng tùy người dùng 


1C O9] 
w  : 


In this ongoing series, Ha Ninh Pham grants himself absolute control to architect his 
own fantasy universe, contesting the idea of territory making and historical contingency. 
Drawing from the studies of cartography, the artist'sworks disregard any known civilization 
and replace such with alien complexes and hyper-texturized structures. [mothermap] 
provides a total view of the artist's imagined universe (with an 8x8 navigational system), 
from which various individual works would spin off with elaborated landscapes, seas, 
forests, cities, castles, and many more. On the other hand, Institute of Distance is a 
video-game manifestation of the universe, inviting viewers to leave behind their cultural 
reality at the doorstep and fully immerse in this new, dumbfounded world. 


Trong loạt tác phẩm còn đang tiếp diễn này, Hà Ninh Phạm tự cho mình quyền năng tối 
thượng trong việc xây dựng một vũ trụ tưởng tượng, phản kháng lại khái niệm sắp đặt lãnh 
thổ và quyền biến lịch sử. Vốn là một hình thái của khoa học địa đồ, các tác phẩm của 
nghệ sỹ phớt lờ những nền văn minh quen thuộc và thay thế chúng bằng những cấu trúc 
“ngoài hành tinh” dày đặc chỉ tiết. /bản đồ mẹ] cho ta một quang cảnh toàn thể về thế 
giới này (với hệ hoa tiêu 8x8), từ đó nảy sinh rất nhiều tác phẩm riêng lẻ vẽ phong cảnh, 
biển cả, rừng rậm, thành phố, lâu đài, v.v... nhằm triển khai tác phẩm mẹ. Cùng với đó, Viện 
Khoảng Cách là sự phóng chiếu thành dạng trò chơi điện tử của vũ trụ ấy, mời gọi người 
xem bỏ qua các vốn văn hóa cá nhân mà hòa mình vào môi trường mới lạ này. 


{ (he alchemy } 


NGUYEN PHUONG LINH 
DINHQ@Q.LE 
TUAN MAMI 


NGUYEN PHUONG LINH 


“Rubber Soap Tobacco' (2012) 

3 cubes, 140 kilograms of rubber, 100 kilograms of soap 
and 100 kilograms of tobacco, 120 x 50 x 50 cm each 
lron poles and bases, dimensions variable 


“Cao Xà Lá (2012) 

3 khối lập phương, 140 kí cao su, 100 kí xà phòng 
và 100 kí thuốc lá, mỗi đơn vị 120 x 50 x 50 cm 
Thanh và bệ sắt, kích thước đa dạng 


Two decades ago, as a student walking to school, Nguyen Phuong Linh would often pass 
by a row of three industrial factories that produced rubber, soap, and tobacco - the three 
representations of Vietnam's economic leap during and after wartime. The distinctive 
smell omitting from each facility would capture the attention of anyone strolling along the 
Nguyen Trai road, which unwarrantedly created a collective memory associated with a 
sense of Hanoian “pride” at the time being. In Rubber Soap Tobacco, the artist constructs 
three cubic sculptural pieces that respectively contain the three aforementioned 
substances, reigniting memories of the old days via the power of scent. 


Hai mươi năm trước, trên đường đến trường, Nguyễn Phương Linh thường hay đi ngang 
qua một dàn ba xí nghiệp sản xuất cao su, xà phòng, và thuốc lá - ba đại diện cho bước 
nhảy vọt của nền kinh tế Việt Nam trong và sau chiến tranh. Thứ mùi đặc trưng tỏa ra từ 
mỗi xí nghiệp khiến bất kỳ ai đi ngang qua đường Nguyễn Trãi cũng phải để ý, vô hình 
trung tạo nên một ký ức tập thể về một quá khứ “hào hùng” của người Hà Nội lúc bấy giờ. 
Với Cao Xà Lá, nghệ sỹ dựng lên ba khối điêu khắc lập phương, bên trong chứa đựng ba 
hợp chất nêu trên nhằm kích hoạt lại những ký ức mạnh mẽ gắn liền với mùi hương. 


DINHQ@Q.LE 


“Damaged Gene' (1998) 

6 plastic dolls, 3 cotton baby girl dresses, 3 cotton baby boy shirts, 3 wool baby sweaters, 

10 polymer two-headed baby girl figurines, 10 polymer two-headed baby boy figurines, 

13 plastic/rubber double pacifiers, 5 cotton stuffed animals, the artwork Lotus Land with 11 polymer figurines 
Installation dimension variable 


“Damaged Gene' (1998) 

6 búp bê nhựa, 3 váy bé gái bằng vải bông, 3 áo bé trai bằng vải bông, 3 áo len trẻ sơ sinh, 

10 tượng nhỏ bé gái hai đầu bằng polyme, 10 bức tượng nhỏ bé trai hai đầu bằng polyme, 

13 núm vú giả hai đầu bằng nhựa/cao su, 5 con thú nhồi bông, tác phầm Lotus Land bao gồm 11 tượng polymer nhỏ 
Kích thước sắp đặt đa dạng 


Damaged Gene was developed 25 years ago in Vietnam when Agent Orange started to 
emerge as a topic of an international war crime but was perceived as a taboo under the 
construction of the country's postwar economic facade. The work, therefore, investigates 
the devastating consequences as well as the politicization and mass-production of this 
deadly chemical within that context. Originally staged as an exhibition-in-disguise in a 
kiosk at the now-defunct International Trade Center in Saigon, the installation attracted 
much attention with merchandise that depict infant deformities: double-suckered 
pacifiers, double-headed dolls, double-hooded sweaters, and double-necked shirts 
embroidered with logos of Agent Orange manufacturers. 


Damaged Gene hình thành 25 năm trước khi chủ đề Chất độc Màu da cam trở thành tâm 
điểm quốc tế về tội ác chiến tranh ở Việt nam nhưng lại bị ém nhẹm dưới công cuộc xây 
dựng bộ mặt kinh tế hậu chiến của đất nước. Tác phẩm vì thế lần giờ những di sản khốc 
liệt do Chất độc Màu da cam để lại, cũng như việc chính trị hóa và sản xuất hàng loạt loại 
hoá chất này trong bối cảnh nêu trên. Ban đầu được dựng lên như một triển lãm trá hình 
trong một ki-ốt ở Trung tâm Thương mại Sài Gòn mà giờ đây đã giải thể, sắp đặt này đã 
thu hút nhiều sự chú ý nhờ những “món hàng” mang bóng hình các hài nhi dị dạng: ti giả 
hai đầu, búp bê hai đầu, áo len em bé hai đầu, và áo sơ mi hai cổ có in nhãn hiệu của các 
công ty sản xuất Chất độc Màu da cam. 


TUAN MAMI 


“Physicality' (2013) 

Wall mortar from Room 1, 
Pharmaceutical Factory II (Hanoi), 
glass from artwork Ufopia, cacti 
from Ba Vi National Park, and 
wooden pedestal from 

Dong Ky Village 

10 pieces in variable dimensions 


“Tính Thực Thể' (2013) 

Vữa tường từ Phòng 1, Nhà máy 
Dược phẩm II (Hà Nội), kính từ 
tác phẩm Ufopia, cây xương rồng 
từ Vườn quốc gia Ba Vì, 

bệ gỗ từ Làng Đồng Ky 

10 khối với kích thước đa dạng 


“Through preservation and conservation, the material itself becomes a historical 
existence, a haunting memory, and a new narrative. Our belief in the physical world 
slowly gives way to faith, an obsession over reincarnation, regardless of our approval or 
rejection.” (description from the artist) 


Physicality stems from the artist's research on the abandoned Pharmaceutical Factory II 
in Hanoi, formerly known as the Army Medical Department Pharmaceutical Factory. The 
chemicals, having been stored here over time, had seeped ¡into the walls and conjured 
a distinct smell. To produce this installation, Tuan Mami collected the rotting plaster on 
the wall, ground ¡t, and mixed it into new soil, which he would then grow various species 
of cacti in. Through the act of appropriating and giving meanings to decaying materials, 
the work springs new queries about birth and death, disappearance and reincarnation, 
remembrance and amnesia. 


“Thông qua việc lưu trì và chuyển hoá vật chất, bản thân vật chất trở thành một tồn tại có 
tính lịch sử, một ký ức hoang hoải và một câu chuyện mới mỡ ra. Niềm tin mới vào một thế 
giới hữu thể dần chuyển hoá thành một đức tin, nỗi ám ảnh với luật luân hồi tự nhiên, bất 
luận chúng ta muốn chấp nhận hay chối bỏ.” (phần miêu tả của nghệ sỹ) 


Tính thực thể được hình thành dựa trên nghiên cứu của nghệ sỹ ởð Nhà máy Dược phẩm 
II bỏ hoang ở Hà Nội, từng được biết đến như Nhà máy Dược phẩm Cục Quân y. Các hóa 
chất lưu trữ ð đây qua thời gian đã ngấm vào lớp vữa tường, tạo nên một thứ mùi riêng 
biệt. Để thực hiện tác phẩm sắp đặt này, Tuấn Mami đã thu thập vôi vữa trong nhà máy, 
nghiền nó thành bột, rồi đem trộn vào đất để trồng xương rồng. Thông qua việc tái chế và 
cắt nghĩa cho những vật liệu đã và đang mục nát theo giời gian, tác phẩm đề ra những câu 
hỏi về sinh và diệt, biến mất và luân hồi, tưởng nhớ và lãng quên. 


(*) Special thanks to Ace Le, Duong Manh Hung, and Bill Nguyen for their constructive 
comments and suggestions in the making of this essay. Thank you Dr. Pamela N. Corey 
for inspiring me through postcolonial approach to art historical research at large. 


- Tam Nguyen 


A POSTCOLONIAL 
SURVEY INTO THE 
INTERSECTION 
BETWEEN 
ART AND SCIENCE 


(*) Lời cảm ơn đặc biệt gửi đến Ace Lê, Dương Mạnh Hùng và Bill Nguyễn vì những nhận 
xét và gợi ý mang tính xây dựng trong quá trình thực hiện tiểu luận này. Cảm ơn Tiến sỹ 
Pamela N. Corey vì đã truyền cảm hứng cho tôi thông qua cách tiếp cận hậu thuộc địa 
của cô trong nghiên cứu lịch sử nghệ thuật nói chung. 


- Tâm Nguyễn 


MỘT SƠ KHẢO 
HẬU THUỘC ĐỊA 
VỀ SỰ GIAO THOA GIỮA 
NGHỆ THUẬT VÀ 
KHOA HỌC 


ln December 2021, the James Webb Space Telescope (“Webb”) - the most advanced 
infrared telescope ever known to man was launched into space and began its translational 
journey to the second Sun-Earth Lagrange point (or L2 - approximately 1.5 million 
kilometers away from our home planet), where it would be orbiting in the next ten years 
and is expected to bring about a great number of ground-breaking discoveries. During 
its transition to the L2 point, Webb numerous times had kept scientists on edge, for apart 
from being one of the costliest projects in the history of astronomy (with over US$10 
billion and two decades in development), it would have been virtually impossible for 
astronauts to travel that far to assist Webb during technical mishaps. Eventually, Webb 
reached its destination on January 24, 2022, with only a few minor issues, and would 
spend the following few months calibrating its instruments before proceeding with the 
very first observations. 


A sketch-up of the James Webb Space Telescope neatly folded 
inside the rocket's head, ready to launch (nasa.gov) 


Bản phác thảo của Kính viễn vọng Không gian James Webb được gấp gọn 
gàng bên trong khung tên lửa, sẵn sàng để phóng vào không trung (nasa.gov) 


While ransacking my older brother's bookshelf ten years ago, l was delighted to have found 
an astronomy 101 type of book, which was published all the way back in the 80s. l'm able 
to recall with vivid details the way my fingers maneuvered across the pages with hand- 
drawn illustrations of Venus, Mars, Saturn, Neptune, etc. With my mind engulfed in awe 
and excitement, l tried my best to pronounce their names and memorize their astrological 
symbols. For the first time, a curiosity had sparked in me, beyond my vacuumed 10-year- 
old self. l was an astrophile before becoming an art laborer. For that, l cannot help but 
wonder what it means for science and art to intersect, and what the significance of such 
a seemingly apple-orange collision is. In light of Webb's monumental success, and in 
response to the IIIuminated Curiosities exhibition, I decided that this is a good time to 
look back at the progress that has led us here, starting from the Enlightenment, where 
science was deemed a Euro-centric invention but would be soon proved problematic as 
colonial history began. 


The history of science is also a history of blind-sides. During the Enlightenment in the 
XVII-XVIII century, the concept of global science was pervading. From the teahouses 
in Europe (with new tea leaf imported from China), men of aristocracy gathered for a 
new daily leisure of “intellectual conversations”. Outside these teahouses, leaders of 


Vào tháng 12 năm 2021, Kính viễn vọng Không gian James Webb (“Webb”) - kính viễn 
vọng hồng ngoại tiên tiến nhất trong lịch sử loài người đã được khai phóng thành công 
và bắt đầu hành trình tịnh tiến tới điểm Lagrange Mặt trời-Trái đất thứ hai (hay còn gọi là 
điểm L2 - cách hành tỉnh xanh của chúng ta khoảng 1.5 triệu ki-lô-mét), nơi nó sẽ thực 
hiện quỹ đạo cố định trong vòng mười năm tới, và được mong đợi sẽ mang lại nhiều phát 
kiến đột phá. Trong suốt quá trình di chuyển đến điểm L2, Webb nhiều lần khiến các nhà 
khoa học thấp thỏm vì chẳng những là trong những dự án tốn kém nhất trong lịch sử thiên 
văn học (tổn hơn 10 tỷ đô la Mỹ và hai thập kỷ tạo dựng), thì các phi hành gia không thể 
có mặt trực tiếp để hỗ trợ Webb trong trường hợp sự cố xảy ra. Cuối cùng thì Webb đã 
đến đích vào ngày 24 tháng 1 năm 2022 với một số vấn đề kĩ thuật không đáng kể, và sẽ 
dành vài tháng tới để hiệu chỉnh các thiết bị trước khi tiến hành các quan sát đầu tiên. 


Khi lục lại tủ sách của anh trai mười năm trước, tôi đã vô cùng vui mừng khi tìm thấy một 
quyển sách về thiên văn học vỡ lòng, được xuất bản từ những năm 80. Tôi có thể nhớ lại 
một cách sống động lúc ngón tay tôi rải bước trên các trang sách với chỉ chít các minh 
họa vẽ tay của sao Kim, sao Hỏa, sao Thổ, sao Hải Vương, v.v... Phấn khích cực độ, tôi thử 
phát âm tên của các hành tỉnh và ghi nhớ các biểu tượng chiêm tinh của chúng. Lần đầu 
tiên, một sự tò mò đã trỗi dậy trong thân thể của một đứa nhóc mới mười tuổi đầu. Tôi đã 
từng là một người yêu thích thiên văn trước khi trở thành một người lao động nghệ thuật. 
Giờ đây, tôi tự hỏi ý có hay chăng những sự giao thoa giữa khoa học và nghệ thuật, và ý 
nghĩa của những sự giao thoa đó là gì. Trước sự thành công mĩ mãn của Webb cũng như 
của triển lãm Phổ Hiếu Kỹ, tôi nghĩ rằng đây sẽ là thời điểm thích hợp để nhìn lại tiến trình 
lịch sử đã dẫn chúng ta đến đây, mở đầu bằng thời kì Khai Sáng, nơi diễn ngôn về khoa 
học như một phát kiến thuần Âu bị thách thức ngay khi tiến trình lịch sử thuộc địa bắt đầu. 


Lịch sử của khoa học cũng là lịch sử của các điểm mù. Trong thời kỳ Khai sáng ở thế kỷ 
XVII-XVIII, khái niệm khoa học toàn cầu xuất hiện ở khắp nơi. Bên trong các trà thất ở 
châu Âu (với giống trà mới lạ nhập khẩu từ Trung Quốc), cuộc tụ tập của những người đàn 
ông cùng các “cuộc trò chuyện hàm lâm” trở thành một hình thức giải khuây phổ biến của 


the empires gazed towards the territories far beyond. With new scientific knowledge 
generated from within the empires, they set out to collect more knowledge scattered “out 
there”, promising to “cast light” upon the “darker sides” of the globe. This was the first 
emergence of globalization in the name of civilizing the “lesser” people. 


Specimens collected from all over newfound colonies sparked immediate attention 
back home in Europe. The ambition of collecting came hand-in-hand with the necessity 
†o categorize what belonged to the “Others”. Colonial exhibitions displaying objects 
acquired from South Africa, South Asia, the Middle East, etc. became the mandate of 
exotic musing!. On the other hand, one may look at Jean-Léon Gérôme's Le Charmeur 
de serpent (The Snake Charmer) (1879), as Nochlin Linda argues in her essay “The 
lImaginary Orient”, and see that the pictorial quality of Gérôme's masterful techniques 
suggests an experience of hyperreality, through which one as the viewer can almost 
reach out and touch into the painting's environment. Nochlin termed this uncanny feature 
as the “reality effect” (“lI'effet de réel”) - or an “artless” depiction (a Roland Barthes' term 
she borrows)?. However, what is more provoking about Nochlin's analysis is the fact that 
the strip-naked snake charmer is positioned with the absence of a Western gaze, thus, 
further enhances the painting's inherent mystified quality. In the period of 1880s France, 
Napoleon lII showed an immense interest in the Ottoman empire's attempt to modernize 
itself (which is a common tendency across empires during the Age of Reason). As a 
result, France opened its education for all Ottoman's subjects as a part of its civilizing 
mission from the standpoint of a scientifically informed empire. Within this context, the 
painting became an exotic and appealing imagination of a far-fetched Eastern world, or 
even suggestive towards French colonial ambition. 


1. French New Wave filmmaker Chris Marker“s Les Statues Meurent Aussi 
(Statues AIso Die) (1953) makes a good remark on this matter through 
investigating colonial exhibitions in which sub-Saharan African statues, 
figurines and symbols are deemed “dead” in their spiritual value according 
to Marker, as a direct result of cultural assimilation via means of exoticizing, 
merchandizing and appropriating these objects into home decors, utensils, 
etc. in European homelands. 


2. Nochlin Linda, “The Imagine Orient”, p.38. 


tầng lớp quý tộc. Bên ngoài các trà thất, lãnh đạo của các đế chế hướng ánh nhìn miên 
viễn đến các lãnh thổ tiểm năng. Với những kiến thức khoa học từ bên trong đế chế, họ 
bắt đầu thu thập thêm kiến thức rải rác ð các miền đất “ngoài kia”, hứa hẹn sẽ “soi sáng” 
cho “mặt tối" của địa cầu bằng những gì mình có. Đây là sự dấu hiệu đầu tiên của xu 
hướng toàn cầu hóa trên danh nghĩa chỉnh đốn văn minh cho những bộ phận yếu thế hơn. 


Các mẫu vật được thu thập từ khắp các thuộc địa mới thu hút mãnh liệt sự chú ý ð quê 
nhà Châu Âu. Tham vọng thu thập đi đôi với sự bức thiết về việc phân loại những gì thuộc 
về “the Others” (tạm dịch: “những kẻ ngoại lai”). Các triển lãm thuộc địa trưng bày các đồ 
vật thu thập được từ Nam Phi, Nam Á, Trung Đông, vx. dần trở thành những “thường ngoạn 
ngoại lai“! Mặt khác, ta có thể nhìn vào bức tranh Le Charmeur de serpent (The Snake 
Charmer - Xà Giảo Nhân) (1879) của Jean-Léon Gérôme, như Nochlin Linda đã lập luận 
trong bài viết"Đông Phương Mộng - The lmagined Orient”, và thấy rằng kỹ thuật hội họa 
bậc thầy của Gérôme tạo nên một trải nghiệm siêu hiện thực khi mà người xem gần như 
có thể bước đến và chạm vào phối cảnh bên trong bức tranh. Yếu tố này được gọi tên 
trong phân tích của Linda là “hiệu ứng thực tế” - (“I'effet de réel”) - hay một đặc tả “phi 
hội họa” (một thuật ngữ mượn từ phê bình gia Roland Barthes).? Tuy nhiên, điểm trọng 
yếu trong giải luận của Linda lại nhằm ở chỉ tiết hình ảnh của xà giảo nhân trần như nhộng 
được đặt trong một bối cảnh thiếu vắng đi ánh nhìn của kẻ đô hộ phương Tây, vì thế càng 
làm rõ thêm tính ngoại lai của bức tranh. Õ nước Pháp những năm 1880, Napoléon Đệ Tam 
đã tỏ ra vô cùng hứng thú đến nỗ lực hiện đại hóa đất nước của Đế Quốc Ottoman (một xu 
hướng phổ biến xuyên suốt các quốc gia thời kỳ Khai sáng). Do đó, Pháp đã mỡ cửa nền 
giáo dục cho người Ottoman như một phần của sứ mệnh khai hóa văn minh từ quan điểm 
của một đế quốc lớn mạnh trên nền khoa học. Trong bối cảnh này, bức tranh trên trở thành 
viễn du ngoại lai, một hình dung hấp dẫn về một miền đất phương Đông xa xôi, hoặc thậm 
chí gợi lên tham vọng thuộc địa tiểm tàng của Pháp. 


dJean-Léon Gérôme 

“Le Charmeur de serpent ( The Snake Charmer)“ (1879) 
Oil on canvas 

82.2x121cm 


dJean-Léon Gérôme 

“Le Charmeur de serpent (Xà Giảo Nhân - The Snake Charmer)' (1879) 
Sơn dầu trên toan 

82,2 x 121cm 


1. Bộ phim Les Statues Meurent Aussi (Những Bức Tượng Cũng Chết) (1953) 
của nhà làm phim French New Wave Chris - Marker đã đưa ra một nhận định 
xác đáng về vấn đề này thông qua việc truy khảo các cuộc triển lãm thuộc 
địa, trong đó các bức tượng, tiểu tượng và biểu trưng của văn hóa khu vực 
cận Sahara ở châu Phi, được xem là “đã chết” về giá trị tâm linh như một hệ 
quả trực tiếp của quá trình đồng hóa và ngoại lai hóa bằng cách buôn bán và 
chuyển đồi những đồ vật này thành đồ trang trí nhà cửa, đồ dùng tại gia, v.v... 
tại đất Âu. 


2. Nochlin Linda, “The Imagine Orient - Đông Phương Mộng/, tr.38. 


Nevertheless, the Enlightenment was also the age when every standing human could also 
reason for themselves. Thinkers such as Adam Smith, Mary Wollstonecraft, Montesquieu 
would argue against the perception of scientific totality in the making and expansion 
of empires. Systemic racism was also theorized as a direct critique of cataloging and 
systematizing from the position of the superior races in light of the rapidly growing slave 
trades across colonies. Furthermore, the existence of the métissage (mixed-race people) 
would conjure a crisis of rationale from the very heart of the colonies, opening up an 
entire new entry into the discourse about race, complicating the act of categorizing in 
its radicality.° 


In the realm of art, artists such as Édouard Manet became one of the “firsts" to resist 
empire-sponsored fine art trainings. In Dé/euner sur L“herbe (Luncheon on the Crass) 
(1863), Manet experimented with curt and punctual brushstrokes. The depiction of the 
human figures in the painting is banal, possessing little to no class distinction (one of 
which on the left is a prostitute woman sitting among the aristocrat men), along with 
a shallow depth of field, and the lack of attention in the background's details. Much 
different from CGérôme's Le Charmeur de serpent, the element of flatness in Dé/euner is 
prominent. These were altogether an ice-bucket shower for the academiic art institutions, 
predominantly concerned with formalism, as well as mythical and biblical elements as 
the only legitimate painterly subjects. Rejected by the Salon dAutomne in 1863, Manet 
managed to exhibit Déjeuner at the Salon des Refusés (Salon for the Refused) - a 
smaller, artists-run version of the original Salon for those whose submissions got denied. 
These independent initiatives paved the way for even more avantgarde experimentation 
to take place in the decades to come; and most importantly, it also became the foundation 
of lImpressionism and the entry to modernism that challenged the notions of an empire- 
dominated modernity. 


Tuy nhiên, thời kỳ Khai sáng cũng là nơi mà mỗi con người có thể tự biện luận cho mình. 
Các nhà tư tưởng như Adam Smith, Mary Wollstonecraft,Montesquieu đã đấu tranh chống 
lại nhận thức tổng thể khoa học trong quá trình hình thành và mỡ rộng các đế quốc. Các lý 
thuyết phản biện về Chủ nghĩa Phân Biệt Chủng Tộc Có Hệ Thống được tạo lập như một 
sự phê phán trực tiếp đến việc hành động phân loại và hệ thống hóa chủ thể ngoại lai từ 
vị trí của các chủng tộc cấp cao, khi mà các cuộc buôn bán nô lệ vẫn đang diễn ra tràn lan 
khắp các thuộc địa. Mặt khác, sự tồn tại của các métissage (người đa chủng tộc) đã vấy 
nên một cuộc khủng hoảng về cơ sở lý luận ngay từ chính trung tâm của các thuộc địa, 
phức tạp hóa tính duy lý của hành động phân loại chủng tộc ngay từ trong trứng nước. 


Trong lĩnh vực nghệ thuật, những nghệ sỹ như Édouard Manet đã trở thành một trong 
những “ngưỡi tiên phong” khi ông trở nên ngày càng ương ngạnh trước hệ thống giáo dục 
mỹ thuật của đế quốc. Trong Déjeuner sur L'herbe (Bữa Trưa Trên Cỏ) (1863), Manet 
thử nghiệm với những nét cọ dứt khoát và đứt gãy. Việc miêu tả các chủ thể trong bức 
tranh thì rất đỗi đời thường, và dường như không hề có sự phân biệt về tính giai cấp (có 
thể thấy ở hình ảnh cô gái hành nghề thỏa dục ngồi bên cạnh những người đàn ông quý 
tộc), cùng với một độ nông rõ rệt và phác họa sơ sài các chỉ tiết trên phông nền. Khác với 
Le Charmeur de serpent của Gérôme, tính phẳng trong Déjeuner rất nổi bật. Điều này có 
thể được xem là một cú tát đối với các kinh viện nghệ thuật hàn lâm lúc bấy giờ, khi mà 
mối quan tâm của họ chỉ đơn thuần xoay quanh khía cạnh kỹ thuật, cũng như các hình 
ảnh thần thoại và kinh thánh như những chủ thể bất di bất dịch trong hội họa. Bị Salon 
dAutomne (Salon Mùa Thu) từ chối vào năm 1863, Manet quyết định trưng bày bức 
Déjeuner tại Salon des Refusés (Salon của Những Kẻ Bị Từ Chối) - một phiên bản thay 
thế của Salon gốc do các nghệ sĩ điều hành và tổ chức. Những phát kiến độc lập này đã 
mỡ đường cho những thử nghiệm mang tính tiên phong hơn nữa diễn ra trong vài thập 
kỷ tới; và quan trọng nhất, trở thành nền tảng của trường phái Ấn Tượng và sự xuất hiện 
chủ nghĩa hiện đại như một sự thách thức trước một diễn cảnh hiện đại được vận hành 
bởi các đế quốc. 


Édouard Manet 

Déjeuner sur Lherbe (Luncheon on the Grass) 
Oil on canvas 

208 x 264 cm 

(1863) 


Édouard Manet 

Déjeuner sur L'herbe (Bữa trưa trên cỏ) 
Sơn dầu trên toan 

208 x 264 cm 

(1863) 


The lmpressionists as we know of, such as Claude Monet, Ceorges Seurat, Paul Cézanne, 
further scrutinized the practice through empirical observation of light in landscapes. 
According to Richard Schiff in his essay “Defining “Impressionism“ and the “Impression”, 
the Impressionists aim to enact a “dual association with an 'accurate' view of nature 
and an 'original' or individual sensation belonging to a particular artist," meaning the 
impression of light going through the iris is timely captured by the artist, in addition to 
the lived and felt moment in which the painting is created. What is more, Georges Seurat's 
Un dimanche après-midi à I'Ïle de la Grande Jatte (A Sunday Afternoon on the Island 
of La Grande Jatte) (1884-1886) can be considered the most experimental among 
the Impressionists with the use of pointillism —- a pictorial device that highly resembles 
modern-day tricolor-pixel display technology. 


(Left) Georges Seurat 

“Un dimanche après-midi à I'Íle de la Grande .Jatte (A Sunday 
Afternoon on the Island of La Grande Jatte) 

Oil on canvas, 208 x 308 cm 

(1884-1886) 

(Right) A close-up that illustrates the pointillist texture of 

Ủn dimanche. 


(Trái) Georges Seurat 

“Un dimanche après-midi à I'Íle de la Grande .Jatte (Một buổi chiều 
chủ nhật trên đảo La Grande Jatte - A Sunday Afternoon on the 
Island of La Grande Jatte)ˆ 

Sơn dầu trên toan, 208 x 308 cm 

(1884-1886) 

(Phải) Ảnh cận cảnh bề mặt “bút chấm” của Un dimanche. 


The conversation regarding the history of science and art also enables a discourse 
about resistance. Let's look at Jacques-Louis David's La Mort de Marat (The Death of 
Marat) (1793), which depicts the death of French revolutionist and radical journalist 
dJean-Paul Marat. Much different from the often-valorized portrayal of heroic deaths in 
French academic painting, the death of Marat from David's perspective is somber and 
even incomplete, by looking at the journalist's halted posture, who spent most of his life 
working in the bathtub due to a skin disease. La Mort, as one of the most iconic paintings 
during the French Revolution, transcends what it meant to be a subject of a nation-in-arm 
en route to the thriving of democracy. The death of the man-of-many roles in La Mort (a 
journalist, a physician, and a scientist - one that was considered noble in French society 
at the time) challenged the monarchy's raison d'être, where the idea of resistance also 
harnessed a profound counter-rationale into the construction of nation-states. 


3. In “Colonial Policy & Practice: A Comparative Study of Burma and 
Netherlands India,“ John Sydenham Furnivall, drawing from his experience as 
a veteran British colonial administrator in Burma, contextualizes the dynamic 
of a “plural society“ where the relationship between the colonist and the 
colonized bears a distinctive gap in terms of social status. Therefore, the 
existence of mixed-race children challenged the concept of citizenship and 
power within the colonial society; for example: whether or not a métis should 
acquire the same status as their biological Anglo father as opposed to their 
Burmese mother. 


4. Richard Schiff, “Defining “Impressionism' and the “Impression“”, p.187. 


Những danh họa của trường phái Ấn Tượng mà chúng ta biết như Claude Monet, Georges 
Seurat, Paul Cézanne, đã nghiên cứu kỹ hơn về thực hành quan sát thực nghiệm ánh sáng 
phối cảnh trong hội họa. Theo Richard Schiff trong bài luận “Định nghĩa 'Chủ Nghĩa Ấn 
Tượng” và “Sự Ấn Tượng” - Defining “Impressionism' and the '†mpression”, các họa sĩ Ấn 
Tượng tạo ra một “sự tiếp nhận kép cùng một cái nhìn chuẩn xác' về phong cảnh nhiên 
và một xúc cảm 'nguyên bản' hay mang tính cá nhân của một họa sỹ cụ thể”. Điều này 
nghĩa là ngay khi ánh sáng đi qua mống mắt của họa sỹ, nó được ghi lại một cách tức thời, 
qua đó chịu ảnh hưỡng trực tiếp từ khoảnh khắc và cảm xúc nội tại của họa sỹ trong quá 
trình vẽ. Mặt khác, bức Un dimanche après-midi à I'Ïle de la Grande Jatte (Một chiều chủ 
nhật trên đảo La Grande Jatte) (1884-1886) của Georges Seurat có thể được coi là một 
trong số những tác phẩm mang tính thể nghiệm nhất của trường phái Ấn Tượng, với việc 
sử dụng phương pháp “bút chấm - pointillism” - một thủ thuật thị giác rất giống với công 
nghệ điểm ảnh ba màu sử dụng trong hiển thị kĩ thuật số ngày nay. 


Cuộc đối thoại giữa lịch sử khoa học và nghệ thuật cũng tạo ra một cuộc thảo luận về 
tính phản kháng. Nhìn vào tác phẩm La Mort de Marat (Cái Chết của Marat - The Death 
of Marat) (1793) của Jacques-Louis David, miêu tả cái chết của nhà cách mạng Pháp 
Jean-Paul Marat, đồng thði cũng một nhà báo cấp tiến. Khác nhiều so với bức chân dung 
về những cái chết anh dũng trong hội họa hàn lâm Pháp, cái chết của Marat dưới góc nhìn 
của David trở nên ảm đạm và thậm chí không trọn vẹn khi nhìn vào tư thế qua đời dửng 
dưng của ông - một nhà báo đã dành phần lớn cuộc đời làm việc trong bồn tắm tại gia vì 
căn bệnh da liễu quái ác. La Mort - một trong những bức tranh mang tính biểu tượng nhất 
trong thời kỳ Cách mạng Pháp, đã lột tả trải nghiệm của một công dân sinh sống trong 
đế chế quân chủ trước xu hướng dân chủ hóa hiện hành. Cái chết của người-đàn-ông- 
nhiều-ngành-nghề trong La Mort (một nhà báo, một bác sĩ, và một nhà khoa học - một 
trong những ngành nghề cao quý trong xã hội Pháp lúc bấy giờ) đã thách thức tính hiện 


3. Trong cuốn “Colonial Policy & Practice: A Comparative Study of Burma and 
Netherlands Indja - Chính Sách và Thực Hành Thuộc Địa: Nghiên Cứu So Sánh 
về Miến Điện và Ấn Độ-Hà Lan”, John Sydenham Furnivall, từ kinh nghiệm của 
một người cai quản thuộc địa của Anh ở Miến Điện trước đó, đã đặt ra khái 
niệm về một “xã hội đa nguyên” nơi mối quan hệ giữa thực dân và các chủ thể 
thuộc địa có một sự khác biệt rõ rệt về mặt địa vị xã hội. Do đó, sự tồn tại của 
những người đa chùng tộc đã thách thức khái niệm về quyền công dân và sự 
sở hữu quyền lực trong xã hội thuộc địa; ví dụ: liệu một người đa chủng tộc có 
cha ruột là người Anh sẽ ' hưởng những đặc quyền như cha hay bị giới hạn bởi 
căn tính của người mẹ sắc tộc Miến. 


4. Richard Schiff, “Định nghĩa Chủ Nghĩa Ấn Tượng” và “Sự Ấn Tượng: - 
Defining “Impressionism' and the 'Impression“”, tr. 187. 


Fast forward to the period after Impressionism, history witnessed the arrival of the Cubists 
who were predominantly concerned with geometric-analytic methods of bisecting 
painterly subjects. Then came the Futurists, who are often referred to as an avant-garde 
controversy for their well-known celebration of industrial advancement, consumerism, 
and war technology. In the aftermath of the First World War, the Dadaists, whose cutting- 
edge resistance to logic and reasonings (and all preceding art movements) became an 
active engine of anti-artistic, anti-scientific, and anti-war campaigns in the ealry XX 
century (see Hannah Höch, Cut with the Kitchen Knife Dada Through the Last Weimar 
Beer-Belly Cultural Epoch of Germany). 


Here, it would be inadequate not to mention the event that took place before the Allies' 
victory in World War Two when two atomic bombs - Fat Man and Little Boy, were dropped 
on the 6th and 9th of August 1945 on Hiroshima and Nagasaki respectively, resulting in 
more than 200,000 casualties. For the first time, the use of a mass destructive weapon is 
indistinguishable between civilians and soldiers - who were completely defenseless just 
seconds before their knell. The event prompted the beginning of a humanist crisis, where 
the understanding of the human body's limit and morality was challenged like never 
before. A phenomenal explosion that was capable of erasing people without traces from 
where they sat, in the middle of daily chores, leaving behind only humanoid silhouettes 
imprinted on plastered walls and charred sidewalks; was simply unfathomable. These 
haunting visual cues would soon be absorbed and bisected by the generation of artists 
fresh out from war. Japanese artists and collectives such as Yoko Ono, the CGutai Group, 
and the High Red Center, were ones of many who prompted the turbulent post-war 
experience through performance art, through the on-end experimentations with the 
body and found materials. Take Yoko Ono's Cu Piece performance series for example. 
Under recent interpretations, the series has partially strayed away from the predominant 


sinh của chế độ quân chủ nới tỉnh thần phản kháng trở thành một quyền biến lịch sử ảnh 
hưỡng sâu sắc đến tính duy lí của công cuộc xây dựng các quốc gia-dân tộc (nation- 
states). 


Tiếp đến ở thời kỳ sau trường phái Ấn Tượng, lịch sử chứng kiến sự xuất hiện của trường 
phái Lập Thể, với những thể nghiệm liên quan đến các phương pháp phân tích hình học 
để mổ xẻ các đối tượng hình họa. Sau đó là trường phái Vị Lai - được xem là một trong 
những trường phái avant-garde gây tranh cãi với những tác phẩm tôn vinh tiến bộ công 
nghiệp, chủ nghĩa tiêu dùng và sự phát triển của công nghệ chiến tranh. Nhìn về hệ quả 
tàn khốc của Thế Chiến Thứ Nhất, những nghệ sĩ của chủ nghĩa Dada, với bản chất chống 
lại logic và lý luận thời đại (cũng như phản kháng tất cả các phong trào nghệ thuật trước 
đó), thì lại trð thành một trong những động cơ tích cực của các chiến dịch phản nghệ 
thuật, phản khoa học, phản chiến tranh trong những năm đầu thế kỉ XX (xem bức Cắt 
bằng dao bếp Dada xuyên qua kỷ nguyên văn hóa Weimar Beer-Belly cuối cùng của 
Đức của Hannah Höch). 


(Left) Jacques-Louis David 

“La Mort de Marat (The Death of Marat)' 

Oil on canvas, 162 x 128 cm 

(1793) 

(Right) Hannah Höch 

“Cut with the Kitchen Knife Dada Through the Last Weimar 
Beer-Belly Cultural Epoch of GCermany” 

Photomontage, 114 x 90 cm 

(1919-1920) 


(Trái) Jacques-Louis David 

“La Mort de Marat (Cái chết của Marat - The Death of Marat)” 
Sơn dầu trên vải, 162 x 128 cm 

(1793) 

(Phải) Hannah Höch 

“Cắt bằng dao bếp Dada xuyên qua kỷ nguyên văn hóa Weimar 
Beer-Belly cuối cùng của Đức (Cut with the Kitchen Knife Dada 
Through the Last Weimar Beer-Belly Cultural Epoch of Germany' 
Cắt dán ảnh, 114 x 90 cm 

(1919-1920) 


Đến đây, sẽ thật thiếu sót nếu không nhắc đến sự kiện diễn ra vào những ngày cận chiến 
thắng của quân Đồng Minh trong Thế Chiến Thứ Hai, khi hai quả bom nguyên tử - Fat 
Man và Little Boy, được thả lần lượt vào các ngày 6 và 9 tháng 8 năm 1945 xuống hai 
thành phố Hiroshima và Nagasaki, gây thương vong cho gần 200.000 người. Lần đầu tiên 
nhân loại chứng kiến sự xuất hiện của một vũ khí hủy diệt hàng loạt, bất chấp sự khác biệt 
giữa dân thường và binh lính - những người hoàn toàn không có khả năng tự vệ vào thời 
điểm cận tử của mình. Sự kiện này dẫn đến một cuộc khủng hoảng nhân học, nơi mà sự 
hiểu biết về giới hạn cơ thể con người cũng như chuẩn mực đạo đức bị thử thách hơn bao 
giờ hết. Một vụ nổ có khả năng xóa sổ con người trong tích tắc khỏi nơi họ đang ngồi, giữa 
những lo toan thường trực; để lại những bóng hình mang vóc dáng của họ hẳn trên những 
bức tường trát vữa, trên các vỉa hè cháy xém; đơn giản là điều khó có ai lấy làm hiểu được. 
Những yếu tố thị giác đầy ám ảnh này được thế hệ nghệ sỹ sau chiến tranh quan sát và 
mồ xẻ. Các nghệ sỹ và tập thể nghệ sỹ tại Nhật Bản như Yoko Ono, Gutai Group và High 
Red Centre, là những người đã khơi dậy trải nghiệm hậu chiến khốn cùng thông qua nghệ 
thuật trình diễn, cũng như những thử nghiệm với cơ thể và vật chất. Ví dụ, Trình diễn Cắt 
- Cut Piece của Yoko Ono, theo những phân tích học thuật gần đây, phần nào đã trại đi 


discourse about feminism and the woman body, and is argued to have brought the 
devastating nuclear afterimages to the United States that centers around a withered Asian 
body.5 Specifically, over a course of haunting unsolicited cutting and tearing actions by 
the audiences, the perfromance resulted in a Yoko Ono sitting obsequiously in ragged 
and brutally torn clothes. The nuclear bombas, priorly considered the most advanced war 
technology in the mid-XX century and an absolute demonstration of political superiority, 
turned out to become a decades-long discrepancy in the ethics of scientific research 
and experiment. 


ln the end, the development of science and its perpetual interactions with art is subtle 
and comes in fractions that are rather difficult to discern. Though seemingly differ or 
even resist each other, scientific discoveries and art practice, like most disciplines, 
require durational and meticulous observations to either confirm or deny a hypothesis. In 
some ways, the James Webb Space Telescope shows no difference in its function. The 
discovery of light's speed being finite ¡is foundational: as we look at light emitted from 
stars and planets through a telescope, we are looking at their past selves since light 
does take time to reach us. Looking into the void of the universe is, therefore, also looking 
into its past. Webb is an infrared telescope. Infrared light is known to have much longer 
wavelengths than visible light, and thus, is more difficult to be seen; but at the same time, 
it can travel through clouds of dust and gas that usually obstruct a typical telescope's 
vision. With that, Webb will be looking back at history the way we always have been, 
perhaps with even more transparency. As the last remark, in !Iluminated Curiosities, 
artists are having more direct conversations with science by finding the faint lights in 
scientific concepts from different fields of study and distilling them in artistic creations. 
With that, the exhibition will lengthen the conversation about the on-end intersection 
and mutual critique between art and science in a more contemporary milieu. 


S. Julia Bryan-Wilson, 'Remembering Yoko Ono“s “Cut Piece”; p.108. 


khỏi diễn ngôn về nữ quyền và cơ thể người phụ nữ, mà thay vào đó được cho là đã mang 
lại những dư ảnh của hủy diệt hạt nhân tàn khốc đến đất Hoa Kỳ thông qua hình ảnh của 
một cơ thể người Á thập tử nhất sinh.5 Cụ thể, sau một chuỗi các hành động cắt, xé tự 
nguyện được thực hiện bởi khán giả, trình diễn chỉ để lại một Yoko Ono trong bộ quần áo 
rách tả tơi. Bom hạt nhân, từng được xem là một công nghệ chiến tranh tiên tiến nhất vào 
giữa thế kỷ XX và là một minh chứng tuyệt đối về ưu thế chính trị, đã tạo nên một nhiễu 
loạn kéo dài hàng thập kỷ về tính luân lý của nghiên cứu và thí nghiệm khoa học. 


Yoko Ono 
“Cut Piece" 
Performance 
(1964) 


Yoko Ono 

“Cut Piece (Trình diễn Cắt)" 
Trình diễn 

(1964) 


Sự phát triển của khoa học và sự tiếp tuyến liên hồi của nó với nghệ thuật vốn vẫn luôn rất 
tỉnh vi và tiểu tiết. Mặc dù có phần tách biệt hoặc thậm chí triệt tiêu lẫn nhau, các khám 
phá khoa học và thực hành nghệ thuật, như hầu hết các lĩnh vực khác, đòi hỏi những quan 
sát tỉ mỉ và lâu dài để xác nhận hoặc phủ định một giả thuyết. Ở điểm nhìn này, Kính viễn 
vọng Không gian James Webb đang thực hiện một quá trình không khác gì mấy. Tốc độ 
ánh sáng được chứng minh là một thông số hữu hạn trở thành một phát kiến mang tính cơ 
sở cao: khi ta nhìn về ánh sáng phát ra từ các ngôi sao và hành tỉnh qua kính thiên văn, ta 
thực chất đang nhìn vào quá khứ của chúng vì ánh sáng cần có thời gian để du hành đến 
ra. Do đó, việc nhìn vào một khoảng không bất kì của vũ trụ cũng là nhìn vào quá khứ của 
nó. Webb là một kính thiên văn hồng ngoại. Ánh sáng hồng ngoại có bước sóng dài hơn 
nhiều so với ánh sáng thường, và do đó sẽ khó nắm bắt hơn, nhưng đồng thời bước sóng 
này lại có thể đi xuyên qua các bụi vũ trụ và cụm khí ga các nhân tố hạn chế tầm nhìn 
của kính thiên văn thông thường. Vì thế, Webb sẽ nhìn vào lịch sử theo cách mà chúng ta 
vẫn đang, và có phần rõ ràng hơn. Như một lời tựa cuối cùng, trong triển lãm Phổ Hiếu Kỳ, 
các nghệ sỹ đang đối thoại trực tiếp hơn với khoa học bằng cách lần tìm các luồng sáng 
mờ ảo phát ra từ các khái niệm khoa học và lĩnh vực nghiên cứu khác nhau, rồi cô động 
chúng bằng sáng tạo nghệ thuật. Từ đó, triển lãm được kỳ vọng sẽ tiếp nối và nới rộng các 
vấn đề về sự giao thoa và phản tư lẫn nhau giữa hai chủ thể nghệ thuật và khoa học trong 
một bối cảnh đương đại hơn. 


S.Julia Bryan-Wilson, “Gợi Nhớ về trình diễn “Cắt' của Yoko Ono - 'Remembering 
Yoko Ono“s “Cut Piece”/ tr.108. 
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NGUYÊN THỊ THANH MAI 

Nguyen Thi Thanh Mai (b.1983) graduated from Hue College of Arts in 2006 and 
completed her M.A in Visual Arts at the Mahasarakham University, Thailand in 2012. 
Thanh Mai works with a variety of media, including photography and video. Her earlier 
works concentrate on issues relating to women's experiences and rights in Asian social 
contexts. Recently, her practice has turned to questions of identity, both personal and 
collective, including issues of migrants' experiences and rights. Thanh Mai explores 
the complex relationships between individuals and society, and the role of fantasy and 
imagination in people's conception of their existence. In 2021, Thanh Mai received the 
Artist Excellence Award initiated by The Factory Contemporary Arts Centre; and in 2014 
she was awarded the Pollock-Krasner grant. Notable exhibitions of her work include 
'Another World” (Kunstlerhaus Bethanien, Germany, 2016), Scars (Gallery PM, Croatia, 
2016) and “Day By Day' (Sao La Art Space, Ho Chi Minh City, and SA SA BASSAC,Phnom 
Penh, Cambodia, 2015) 


TRISTAN LIM 

Tristan Lim (b.1998) is a visual artist whose practice questions the manner in which we 
perceive and value virtuality and reality in contemporary life. Through examining the 
forms in which images, brands and visual materials circulate and manifest in culture, 
he uncovers relationships between disparate things, surfacing questions of material 
and existential significance. He was commissioned to create an artwork for Facebook 
Headquarters Singapore, and spoke as a panelist in Digital Placemaking with Spark AR 
in Facebook as part of Singapore Art Week. He has presented work at the Singapore 
Night Festival and Singapore Light to Night festival, and for the MADATAC X New Media 
Festival in Spain. 


ALISA CHUNCHUE 

Alisa Chunchue (b.1991) has a keen interest in the human body as a testimony to our 
collective anxieties about health and the invisible substances absorbed in our internal 
systems. Through her artistic practice, she investigates the body's organs and parts, 
as well as its medical treatments and procedures. She draws on the inherent nature of 
each chosen material she works with - be it synthetic or liquid - to exhume ifs unique 
essence, emphasizing her deep physical exploration of the body to its molecular level. 
Past exhibitions have featured at Museum Fridericianum and Haus der Kulturen der Welt 
in Germany, and the Bangkok Art and Culture Centre, S.A.C Subhashok The Arts Centre 
and The Ferry Gallery in Thailand. In 2019 she was selected to be a Season 1 resident at 
A. Farm international art residency in Ho Chi Minh City, Vietnam. 


TUYỂN NGUYÊN 

Tuyền Nguyễn (b.1990) is a painter from Ho Chi Minh City, Vietnam. His work is 
characterized by bold movements, vivid colors and sharp outlines. Originally trained in 
lacquer painting, he graduated in 2018 with a BA in Painting from the Ho Chi Minh City 
University of Fine Arts. In Vietnam, his works have been shown at the Fine Arts Museum 
of Ho Chỉ Minh City (2016, 2017), the Young Artists Biennale (2017), and A. Farm (2018). 
His first solo exhibition 'Manimail" was launched at Craig Thomas Gallery in Ho Chỉ Minh 
City (2020). In the same year, Tuyen also participated in his first exhibition abroad with 
“Unlearning' at Richard Koh Fine Art in Singapore. 


NGUYÊN THỊ THANH MAI 

Nguyễn Thị Thanh Mai (sn.1983) tốt nghiệp Đại Học Mỹ Thuật Huế năm 2006 và hoàn 
thành chương trình Thạc sỹ, chuyên ngành Nghệ thuật Thị giác tại Đại Học Mahasarakham, 
Thái Lan năm 2012. Thanh Mai thử nghiệm và sáng tác trên nhiều chất liệu, bao gồm cả 
nhiếp ảnh và video. Các tác phẩm ở thời kì đầu của cô tập trung khám phá những vấn 
đề về trải nghiệm và quyền của phụ nữ trong bối cảnh xã hội châu Á. Gần đây, thực hành 
của cô mỡ rộng ra các vấn đề liên quan đến căn tính cá nhân và tập thể, liên quan đến 
quyền và trải nghiệm của di dân. Cô khám phá các quan hệ phức tạp giữa cá nhân và 
xã hội, cũng như quan niệm của con người về những miền giả tưởng trong sự tồn tại của 
chính mình. Năm 2014, cô nhận được giải thưởng từ Quỹ Pollock-Krasner và năm 2021, 
cô đoạt giải thường Nghệ sĩ Xuất sắc (khời xướng bời Trung tâm Nghệ thuật Đương đại 
The Factory). Cô đã thực hiện các triển lãm cá nhân “Một Thế giới Khác' (Kũnstlerhaus 
Bethanien, Đức, 2016); Những vết sẹo (Gallery PM, Croatia, 2016) và Ngày Qua Ngày" 
(Sao La, TP. HCM và Sa Sa Bassac, Phnom Penh, Campuchia, 2018). 


TRISTAN LIM 

Thực hành nghệ thuật của Tristan Lim (sn.1993) chất vấn cách chúng ta tiếp nhận và 
đánh giá tính ảo và thực trong đời sống đương đại. Bằng cách xem xét các hình thái tiêu 
thụ và sự hiện hữu của hình ảnh, thương hiệu và các chất liệu thị giác khác trong bối cảnh 
văn hóa, anh phơi bày mối liên hệ giữa những thứ tường chừng không liên quan, làm nổi 
bật lên những câu hỏi về vật chất và tầm quan trọng hiện sinh của chúng. Anh đã được 
ủy thác để thực hiện tác phẩm cho Trụ Sð Facebook tại Singapore, và trò chuyện với vai 
trò hội thảo viên trong Digital Placemaking with Spark AR ở Facebook như một phần 
của Tuần Lễ Nghệ Thuật Singapore. Anh đã diễn thuyết tại Singapore Night Festival và 
Singapore Light to Night Festival, và tại MADATAC x New Media Festival ở Tây Ban Nha. 


ALISA CHUNCHUE 

Alisa Chunchue (sn.1991) dành sự quan tâm đặc biệt tới cơ thể người, như một lời chứng 
cho mối lo âu chung của nhân loại về sức khoẻ và những chất vô hình mà hệ cơ quan bên 
trong của chúng ta hấp thụ hàng ngày. Qua thực hành nghệ thuật của mình, cô xem xét 
cơ thể, cũng như quá trình vận hành và chữa trị của từng cơ quan. Dựa trên từng chất 
liệu mình sử dụng (dạng hợp chất hay dạng lỏng), cô truy nguyên bản chất riêng biệt của 
mỗi loại, qua đó đào sâu quá trình khám phá cơ thể đến tầng phân tử. Cô từng triển lãm 
ð Museum Fridericianum và Haus der Kulturen der Welt ở Đức, Bangkok Art and Culture 
Centre, S.A.C Subhashok The Arts Centre, và The Ferry Gallery ở Thailand. Trong năm 
2019, cô được chọn trở thành nghệ sĩ lưu trú Mùa 1 trong chương trình lưu trú nghệ thuật 
quốc tế A. Farm ở TP. Hồ Chí Minh Việt Nam. 


TUYỂN NGUYÊN 

Tuyền Nguyễn (sn.1990) là một hoạ sỹ sống ở TP. Hồ Chí Minh. Tác phẩm của anh chứa 
đựng những chuyển động mạnh bạo, màu sắc sống động, và đường nét nổi bật. Được đào 
tạo trong chuyên ngành sơn mài, anh tốt nghiệp Bằng cử nhân Hội hoạ năm 2018 ở Đại 
học Mỹ thuật TP. Hồ Chí Minh. Ở Việt Nam, các tác phẩm của anh đã được trưng bày tại 
Bảo tàng Mỹ thuật TP. Hồ Chí Minh (2016, 2017), Biennale Nghệ sĩ Trẻ (2017) và triển 
lãm nhóm tại A Farm (2018). Triển lãm cá nhân đầu tiên của anh 'Manimail' được ra mắt tại 
Craig Thomas Gallery, TP. Hồ Chí Minh (2020). Cùng năm, cũng tham gia triển lãm nhóm 
quốc tế đầu tiên mang tựa “Unlearning' tại Richard Koh Fine Art ở Singapore. 


TRƯƠNG CÔNG TÙNG 

Truong Cong Tung (b.1986) often draws from spiritual cultures and oral histories to 
examine the material intersection of humans and nature. Cong Tung specialized in lacquer 
painting at the Ho Chi Minh City Fine Arts Ủniversity, graduating in 2010. Since then, he 
has expanded his practice to incorporate mediums such as video and installation, and 
continues to approach painting as an experimental form. Originating from the highlands 
of Dak Lak in the Central Highlands, Cong Tung spent his early life in rural surroundings 
before moving to Ho Chi Minh City for university; mụch of his work address Vietnam's 
rapid urban development and concurrent social and political changes. The artist has 
exhibited widely in Ho Chi Minh City at Galerie Quynh in 2018, The Factory Contemporary 
Arts Centre in 2017, and San Art in 2014 and 2011, as well as in Europe and Asia. In 2012, 
he co-founded the artist-curator collective Art Labor, based in Ho Chi Minh City, Vietnam. 


WU CHI-TSUNG 

Wu Chi-Tsung (b.1981) uses photography, video and installation to reference both Chinese 
landscape painting and Western or new media art techniques. His work challenges our 
perceptions of the physical and natural worlds through its poetic representation of space. 
Chi-Tsung graduated with a BFA in Oil Painting from the Taipei National University of the 
Arts in 2004. He received the top prize of the Taipei Arts Award in 2003 and won the 
WRO Media Art Biennale - Award of Critics and Editors of Art Magazines in 2013, as well 
as being shortlisted for the Artes Mundi prize and Prudential Eye Awards in 2006 and 
2015 respectively. In 2019, he was featured in both the Taipei Dangdai and Hong Kong 
Art Basel Art fairs. 


NGUYÊN KIM THÁI 

Nguyen Kim Thai (b.1943) graduated from the Vietnam Ủniversity of Fine Arts (Hanoi) 
and started her artistic career in 1962. She works mainly with oil painting, lacquer painting 
and silk painting; her art covers a wide range of topics: from landscape, female nude 
painting, portrait of mother and child, to scenes depicting the everyday life of soldiers, 
farmers and children. Celebrated as one of the first female painters of the Doi Moi period, 
Kim Thai is specifically known for her charming approach to female nude painting, which 
embeds while also radiating a defining sense of liberation and strength. Kim Thai has won 
many art awards in Vietnam. 


LÊ QUÝ TÔNG 

Le Quy Tong (b.1977) is an artist who works with themes of collective memory and 
trauma. His more recent works involve sourcing images from mass media, which are 
then manipulated and abstracted with the application of paint to create multi-layered, 
intriguing works. Tong graduated from the Hanoi Fine Art University in 2000, and originally 
became well known for his allegorical paintings of Hanoi's famous industrial landmarks. 
His move towards themes of protest, struggle, liberation and freedom - both in Vietnam 
and globally - illustrates his view of the perpetual cycle of conflict and revolution as the 
undercurrent of our interwoven world history. Tong has exhibited widely in Vietnam with 
anumber of solo shows in both Ho Chi Minh City and Hanoi, as well as elsewhere in Asia 
and Europe. 


TRƯƠNG CÔNG TÙNG 

Trương Công Tùng (sn.1986) thường lấy cảm hứng từ văn hoá tâm linh và lịch sử truyền 
miệng, qua đó bóc tách những tầng đan xen giữa con người và thiên nhiên. Công Tùng 
theo học chuyên ngành sơn mài tại Đại học Mỹ thuật TP. Hồ Chí Minh, tốt nghiệp năm 
2010. Từ đó đến nay, anh đã nới rộng đường biên sáng tác, thử sức với video và sắp đặt 
trong khi vẫn duy trì việc thử nghiệm trong hội hoạ. Xuất thân từ vùng cao nguyên Đăk 
Lăk, Công Tùng dành hầu hết quãng đời thơ ấu ở nơi thôn dã trước khi chuyển đến TP. Hồ 
Chí Minh để học đại học; vì thế, hầu hết các tác phẩm của anh đều phản ánh thực trạng 
đô thị hóa ào ạt cũng như những thay đổi chính trị xã hội kèm theo ở Việt Nam. Công Tùng 
đã triển lãm ð nhiều nơi ð TP. Hồ Chí Minh, tại Galerie Quynh năm 2018, Trung tâm Nghệ 
thuật Đương đại The Factory năm 2017, và Sàn Art năm 2014 và 2011, cũng như ở châu 
u và châu Á. Năm 2012, anh đồng sáng lập nhóm nghệ sỹ - giám tuyển Art Labor, ở TP. 
Hồ Chí Minh, Việt Nam. 


WU CHI-TSUNG 

Wu Chi-Tsung (sn.1981) sử dụng nhiếp ảnh, video, và sắp đặt dựa trên nền tàng tranh 
thuỷ mặc Trung Hoa và nghệ thuật media phương Tây. Tác phẩm của anh thách thức 
cách hiểu của chúng ta về thế giới vật chất và tự nhiên, thông qua những khắc họa không 
gian đầy tính thơ. Chi-Tsung tốt nghiệp Bằng cử nhân ngành Sơn dầu tại Đại học Mỹ 
thuật Quốc gia vào năm 2004. Anh nhận giải nhất Taipei Arts Award và thắng giải Bình 
chọn của Người phê bình và Biên tập viên Tạp chí Nghệ thuật trong WRO Media Art 
Biennale vào năm 2013, sau đó được vào danh sách ứng cử viên nhận giải Artes Mundi và 
Prudential Eye Awards năm 2006 và 2015. Năm 2019, anh xuất hiện trong Taipei Dangdai 
và Hội chợ Nghệ thuật Hong Kong Art Basel. 


NGUYÊN KIM THÁI 

Nguyễn Kim Thái (sn.1943) tốt nghiệp Đại học Mỹ thuật Việt Nam và sáng tác chủ yếu 
trên các chất liệu sơn dầu, sơn mài, lụa. Kim Thái bắt đầu con đường sáng tác mỹ thuật từ 
năm 1962 với nhiều mảng đề tài: phong cảnh, đời sống, dân quân, bộ đội, nông dân, mẹ 
con, thiếu nhi và vẻ đẹp khoả thân của người phụ nữ. Được biết đến là một trong những 
nữ họa sỹ đầu tiên của thời kỳ Đổi mới, bà từng đạt nhiều giải thường mỹ thuật trong nước. 
Bà cũng là nữ hoạ sỹ hiếm hoi với khối lượng tranh nude đồ sộ và đa dạng. Tranh của bà 
mang phong cách và có sức hút riêng biệt; mỗi bức đều toả ra những nét dung dị, phóng 
khoáng, tự nhiên, gợi cảm và đầy sức mạnh. 


LÊ QUÝ TÔNG 

Lê Quý Tông (sn.1977) sáng tác với đề tài ký ức và tập thể và sang chấn tâm lý. Các tác 
phẩm gần đây của anh biến tấu và trừu tượng hoá những hình ảnh trên truyền thông 
đại chúng, sử dụng sơn dầu để tạo nên những bức tranh đa tầng và thú vị. Quý Tông tốt 
nghiệp Đại học Mỹ thuật Hà Nội vào năm 2000. Ban đầu, anh được biết đến chủ yếu qua 
những bức hoạ phúng dụ về các điểm mốc công nghiệp nổi tiếng ở Hà Nội. Cuộc chuyển 
dịch sau này qua các chủ đề phản kháng, đấu tranh, giải phóng, và tự do - ð Việt Nam và 
quốc tế - thể hiện quan điểm của anh về vòng luân chuyển giữa xung đột và cách mạng 
như nền tảng cho một lịch sử thế giới đan xen. Tông đã triển lãm ở nhiều nơi ð Việt Nam, 
với triển lãm cá nhân ở cả TP. Hồ Chí Minh và Hà Nội, cũng như châu Á và châu Âu. 


BÙI CÔNG KHÁNH 

Bui Cong Khanh (b.1972) is an artist deeply fascinated with social assumptions of 
cultural heritage. As one of the first local artists to gain an international reputation in the 
1990s, his performance-based works question the restrictions of individual expression. 
Khanh”s multifarious practice has since embraced painting, sculpture, installation, video, 
and drawing. He is a poetically provocative artist whose art continues to grow with depth 
afforded by historical research, a marriage of the plastic arts with conceptual methods 
not taught within the educational system of Vietnam. He has had various solo exhibitions, 
such as “'Porcelain Medals and Jackfruit Grenades - The American War in Vietnam 
examined through the art of Bui Cong Khanh: at 10 Chancery Lane Gallery, Hong Kong 
(2018), 'Dislocate, Sàn Art & The Factory Contemporary Art Centre, Ho Chi Minh City 
(2016), 'Fortress Temple, 10 Chancery Lane Gallery, Hong Kong (2015) and “For Home 
and Country; Yavuz Gallery, Singapore (2014). 


THE PROPELLER GROUP 

The Propeller Group was formed in 200G by the artists Phunam Thuc Ha (b.1974) and 
Tuan Andrew Nguyen (b.1976), who were later joined by Matt Lucero (b.1976) in 2008. 
Together they aspire to cross the boundaries of contemporary art and visual media 
production. Basedl in both Ho Chi Minh City, Vietnam and Los Angeles, USA their work often 
incorporates collaborations with other artists in order to foster a critical and questioning 
global practice integrated with local idiosyncrasies. They have exhibited extensively 
worldwide, including the Museum of Modern Art (MoMA) and the Guggenheim Museum 
in New York, Para Site, Hong Kong, and as part of the 56th Venice Biennale. 


UUDAM TRAN NGUYEN 

UuDam Tran Nguyen (b.1971) was initially trained as a sculptor at the Ho Chi Minh City 
Fine Art Ủniversity, and went on to pursue a Bachelor of Art at UCLA and Master of 
Fine Arts at the School of Visual Arts in New York. Working with video, performance, 
photography, sculpture and new media, UuDams playfully provocative practice is today 
one of the leading lights of Vietnamese contemporary art. He has exhibited internationally, 
including but not limited to: Queensland Gallery of Modern Art, Brisbane; Singapore 
Art Museum, Singapore; Asia Society, New York; Whitechapel Gallery, London; Jewish 
Museum, New York; Bildmuseet Museum, Sweden; RISD Museum, Rhode Island. Nguyen 
is a co-founder of the experimental art magazine XEM. His art is represented in public 
and private collections such as Asia Society, NYC; Queensland Gallery of Modern Art, 
Brisbane; Kadist Art Foundation, San Francisco, among other. 


LIM SOKCHANLINA 

Lim Sokchanlina (b. 1987) works across documentary and conceptual practices with 
photography, video, installation and performance. Using different strategies, he calls 
attention to a variety of social, political, geopolitical, cultural,economic, and environmental 
changes in Cambodia in relation to the globe. Lim is a founding and active member of 
the artist collective Stiev Selapak / Art Rebels (2007-), who co-founded the exhibition 
spaces Sa Sa Art Gallery (2009 - 2010) and SA SA BASSAC (2011-), as well as Sa Sa Art 
Projects, a community-based, knowledge-sharing platform and experimental residency 
program (2010-). 


BÙI CÔNG KHÁNH 

Bùi Công Khánh (sn.1972) bị cuốn hút sâu sắc bỡi các giả định xã hội về di sản văn hoá. 
Là một trong lứa những nghệ sĩ đầu tiên được biết đến ở ngoại quốc vào những năm 90 
với các trình diễn đặt nghỉ vấn về các hạn chế về biểu đạt cá nhân, thực hành đa dạng 
của Khánh từ đó đã bao quát sang cả hội hoạ, điêu khắc, sắp đặt và video. Anh là một 
nghệ sỹ khiêu khích một cách thơ mộng, với các tác phẩm tiếp tục phát triển sâu đậm 
bời các nghiên cứu lịch sử, và sự kết hợp giữa nghệ thuật tạo hình với các phương pháp 
ý niệm không được dạy trong hệ thống giáo dục chính thống ở Việt Nam. Các triển lãm 
cá nhân tiêu biểu của anh bao gồm: “Porcelain Medals and Jackfruit Grenades - The 
American War in Vietnam examined through the art of Bui Cong Khanh tại 10 Chancery 
Lane Gallery, Hong Kong (2018); 'Lạc chốn; Sàn Art & The Factory Contemporary Art 
Centre, TP.HCM (2016), Fortress Temple, 10 Chancery Lane Gallery, Hong Kong (2015) 
và 'For Home and Country, Yavuz Gallery, Singapore (2014). 


THE PROPELLER GROUP 

Nhóm Propeller được thành lập năm 2006, bao gồm các nghệ sỹ Hà Thúc Phù Nam 
(sn.1974) và Tuấn Andrew Nguyễn (sn.1976), sau đó có thêm Matt Lucero (sn.1976) gia 
nhập vào năm 2008. Mục tiêu của nhóm là vượt lên và xoá nhoà đường biên giữa nghệ 
thuật đương đại và sản phẩm truyền thông thị giác. Hoạt động giữa TP. Hồ Chí Minh, Việt 
Nam và Los Angeles, Hoa Kỳ, nhóm thường xuyên cộng tác với các nghệ sỹ khác để làm 
tác phẩm, nhằm nuôi dưỡng một thực hành sâu sắc, kết hợp các đặc tính địa phương và 
hơi thð toàn cầu. Nhóm đã triển lãm trên toàn thế giới, bao gồm ở Bảo tàng Nghệ thuật 
Hiện đại (MoMA), Bảo tàng Guggenheim ở New York, Para Site ở Hồng Kông, và trong 
Venice Biennale lần thứ 56. 


UUDAM TRAN NGUYEN 

Nguyễn Trần Ưu Đàm (b.1971) theo học điêu khắc tại Đại học Mỹ thuật Thành phố Hồ Chí 
Minh, sau đó lấy bằng Cử nhân nghệ thuật tại UCLA, Mỹ và Thạc sỹ nghệ thuật tại Trường 
Nghệ Thuật Thị Giác SVA, Mỹ. Sử dụng các chất liệu đa dạng từ video, trình diễn, nhiếp 
ảnh, điêu khắc và new media để đàm luận về các vấn đề xã hội, Ưu Đàm thuộc nhóm các 
nghệ sỹ cấp tiến nhất tại Việt Nam hiện nay. Tác phẩm của anh đã được trưng bày trong 
các bảo tàng, phòng trưng bày và không gian nghệ thuật quốc tế, bao gồm Bảo tàng Nghệ 
Thuật Quốc gia Singapore (Singapore Biennale lần thứ tư), Kadist Art Foundation, Bảo 
tàng Asia Society, Sàn Art, Bảo tàng RISD, Art Gallery Barnsdall ở Los Angeles, Bảo tàng 
Jewish, Bảo tàng Bildmuseet ð Thuy Điển, Meta House ð Campuchia và Jim Thompson 
Art Center ở Bangkok và Asia Pacific Triennale lần thứ 8. Tác phẩm của anh cũng nằm 
trong nhiều bộ sưu tập lớn như Asia Society, NYC; Queensland Gallery of Modern Art, 
Brisbane; Kadist Art Foundation, San Francisco. 


LIM SOKCHANLINA 

Lim Sokchanlina (sn.1987) thực hành liên đới giữa tư liệu và ý niệm thông qua nhiếp ảnh, 
video, sắp đặt và trình diễn. Sử dụng những chiến lược khác nhau, anh kêu gọi sự chú 
ý đến những biến đổi về xã hội, chính trị, địa chính trị, văn hóa, kinh tế và môi trường ở 
Campuchia trong bối cảnh toàn cầu. Lim là người sáng lập và thành viên năng nổ của tập 
thể nghệ sĩ Stiev Selapak / Art Rebels (2007 -), đồng thời là người đồng sáng lập các 
không gian triển lãm như Sa Sa Art Gallery (2009 - 2010) và SA SA BASSAC (2011 -), và 
Sa Sa Art Projects, một diễn đàn chia sẻ kiến thức và một chương trình lưu trú thể nghiệm 
dựa trên nền tảng cộng đồng (2010 -). 


NGUYÊN TRINH THỊ 

Nguyen Trinh Thi (b.1973) is a Hanoi-based film/media artist. Her moving image work 
including experimental documentary films, single-channels and video installations 
consistently engage with memory and history and reflect on the roles and positions of 
artists in society. Trinh This materials are diverse from video and photographs shot by 
herself, to those appropriated from various sources including press photos, corporate 
videos, and classic films, her practice traverses boundaries between film and video art, 
installation and performance. Her works have been shown at international festivals and 
exhibitions including the 9th Asia Pacific Triennial; Sydney Biennale; Jeu de Paume, 
Paris; CAPC musee dđ'art contemporain de Bordeaux; the Lyon Biennale 2015; Asian Art 
Biennial 2015, Taiwan; Fukuoka Asian Art Triennial 2014; Singapore Biennale 2013. 


LIÊN TRƯƠNG 

Lien Truong (b.1973) earned a BFA from Humboldt State University in Arcata, CA, in 
1999, and an MFA from Mills College, Oakland, CA, in 2001. Her work has been included 
in exhibitions at the National Portrait Gallery, Washington, DC; North Carolina Museum 
of Art, Raleigh, NC; the National Centre for Contemporary Arts, Moscow, Russia; Nha 
San Collective, Hanoi, Vietnam; and Art Hong Kong; among others. She is the recipient 
of several awards and honors, including the Joan Mitchell Foundation Painters and 
Sculptors Grant, Whitton Fellowship from the Institute for the Arts and Humanities, 
and the NC Arts Council Fellowship. Lien Truong's work is in several public collections, 
including the Linda Lee Alter Collection of Art by Women at the Pennsylvania Academy 
of Fine Arts, Philadelphia; DC Collection, Disaphol Chansiri, Chiang Mai, Thailand; North 
Carolina Museum of Art, Raleigh; Weatherspoon Art Museum, Greensboro, NC; Cameron 
Art Museum, Wilmington, NC; and the Post Vidai Collection and Royal Melbourne Institute 
of Technology, Vietnam. 


BÀNG NHẤT LINH 

Bang Nhat Linh (b.1983), whilst working primarily as a visual artist, is also well-known 
as a collector of American-Vietnam War memorabilia. This interest informs his artistic 
practice of recontextualizing such memorabilia as communicable and interactive objects. 
Linh cites the human condition as a primary concern and inspiration for his artistic 
practice; his work carries themes of memory, history, and the oblivion of submerged 
psychological spaces. These interests have long formed the basis for his works such as 
“The Vacant Chair, which showed previously at MoT+++, Vietnam in 2015 as well as the 
Mori Art Museum, Japan as part of the 2017 exhibition 'SUNSHOWER: Contemporary Art 
from Southeast Asia 1980s to Now.. 


NGUYÊN KIM DUY 

Nguyen Kim Duy (b.1987) graduated in painting from the Hanoi Fine Art University, 
Vietnam in 2008, and moved to Germany in 2010 to study at the Academy of Fine Arts 
in Nuremberg. Known as a multidisciplinary artist, his work questions the changing 
conditions of time and space in art and language. He uses modest materials such as 
paper to explore minimalism, experimentation and abstraction. Text appears regularly 
in his artworks as an allegory for the transmutation of information across individual 
subjectivities and temporalities. 


NGUYÊN TRINH THỊ 

Nguyễn Trinh Thi (sn.1973) là nghệ sỹ làm phim và video art độc lập tại Hà Nội. Các thực 
hành hình ảnh động đa dạng của Trinh Thi bao gồm thể loại phim tài liệu thể nghiệm, 
video một kênh, sắp đặt video,luôn thường trực mối quan tâm khám phá lịch sử và ký ức, 
cũng như phản ánh những suy ngẫm về vai trò và vị trí của người nghệ sĩ trong xã hội. Với 
một phong cách thực hành độc đáo, pha trộn và biến tấu giữa nhiều chất liệu: từ các ảnh 
chụp và video tự thu thập cho tới các tư liệu truyền thông tìm thấy, sản phẩm video doanh 
nghiệp cùng với các thước phim kinh điển, các tác phẩm của Trinh Thi vượt ra khỏi ranh 
giới thông thường của điện ảnh, video art, trình diễn và sắp đặt. Cô đã có nhiều tác phẩm 
trình chiếu tại các sự kiện nghệ thuật quốc tế, bao gồm: Asia Pacific Triennale lần thứ 9, 
Sydney Biennale; Jeu de Paume, Paris; CAPC musee d'art contemporain de Bordeaux; the 
Lyon Biennale 2015; Asian Art Biennial 2015, Đài Loan; Fukuoka Asian Art Triennial 2014; 
Singapore Biennale 2013. 


LIÊN TRƯƠNG 

Liên Trương (sn.1973) tốt nghiệp bằng BFA từ Đại học Humboldt State ð Arcata, CA, năm 
1999, và bằng MFA từ trường Mills College, Oakland, CA, năm 2001. Cô đã từng triển lãm 
tại National Portrait Gallery, Washington, DC; Bảo tàng Nghệ thuật Bắc Carolina, Raleigh, 
NC; Trung tâm Nghệ thuật Đương đại Quốc gia, Moscow, Nga; Nhà Sàn Collective, Hanoi, 
Vietnam; và Art Hong Kong (bên cạnh các triển lãm khác). Cô đã nhận được nhiều giải 
thường và danh hiệu, bao gồm Tài trợ cho các họa sĩ và nhà điêu khắc từ Quỹ Joan 
Mitchell, Học bổng Whitton từ Viện Nghệ thuật và Nhân văn, và Học bổng của Hội đồng 
Nghệ thuật NC. Các tác phẩm của cô đã được sưu tầm bởi Bộ sưu tập Nghệ thuật của Nữ 
nghệ sĩ của Linda Lee Alter tại Học viện Mỹ thuật Pennsylvania, Philadelphia; Bộ sưu tập 
DC, Disaphol Chansiri, Chiang Mai, Thái Lan; Bảo tàng Nghệ thuật Bắc Carolina, Raleigh; 
Bảo tàng nghệ thuật Weatherspoon, Greensboro, NC; Bảo tàng Nghệ thuật Cameron, 
Wilmington, NC; và Bộ sưu tập Nguyễn Art Foundation, Bộ sưu tập Post Vidai và Viện 
Công nghệ Hoàng gia Melbourne, Việt Nam. 


BÀNG NHẤT LINH 

Tuy chủ yếu thực hành trong mảng nghệ thuật thị giác, Bàng Nhất Linh (sn.1983) cũng 
nổi tiếng là một nhà sưu tầm những kỷ vật về cuộc chiến tranh Hoa Kỳ-Việt Nam. Đam mê 
này đã góp phần tạo nên những ảnh hưởng không nhỏ lên thực hành nghệ thuật của anh, 
vốn xoay quanh việc tạo dựng các bối cảnh giúp ta nhìn nhận lại các kỷ vật nêu trên như 
những đồ vật biết giao tiếp. Với Linh, nhân trạng vừa là mối quan tâm lớn vừa là nguồn 
cảm hứng; tác phẩm của anh truyền tải thông điệp về các chủ đề như ký ức, lịch sử, và sự 
lãng quên các không gian tâm trí chìm khuất. Quả thực, các chủ đề này luôn hiện diện và 
tạo nên xương sống cho các tác phẩm như “Chiếc Ghế Trống, trưng bày ở MoT+++, Việt 
Nam năm 2015 và sau đó là ð Bảo tàng Nghệ thuật Mori, Nhật Bản năm 2017 trong triển 
lãm 'SUNSHOWER: Nghệ thuật Đương đại Đông Nam Á từ 1980 đến nay: 


NGUYÊN KIM DUY 

Nguyễn Kim Duy (sn.1987) tốt nghiệp ngành Hội hoạ ð Đại học Mỹ thuật Hà Nội năm 
2008, và đến Đức năm 2010 để theo học tại Học viện Mỹ thuật Nuremberg. Là một nghệ 
sĩ đa phương tiện, các tác phẩm của anh chất vấn các trạng thái luôn biến đổi của không 
thời gian trong nghệ thuật và ngôn ngữ. Anh dùng những chất liệu khiêm tốn như giấy để 
khám phá ý niệm tối giản, thể nghiệm, và trừu tượng hoá. Văn bản xuất hiện thường xuyên 
trong các tác phẩm của anh như câu chuyện ngụ ngôn về quá trình chuyển hoá thông tin 
giữa những chủ thể và miền thời gian. 


DOÃN HOÀNG LÂM 

Doan Hoang Lam (b.1970) graduated in Cinematography from the Fine Arts Faculty, 
Hanoi in 1993 and in painting from Vietnam's Find Art University in 1999. His body of 
work reflects the artist's complex layers of emotions. With a dark palette, aggressive 
brushstrokes, and distorted forms, his works deal with issues of sorrow, fears and 
insecurities. His works have been exhibited in Vietnam, Thailand, America and Taiwan and 
were also featured in the book “Vietnam Eye - Contemporary Vietnamese Art” published 
by Global Eye Programme in 2016. 


CAM XANH 

Cam Xanh is the pseudonym of conceptual artist Tran Thanh Ha (b.1977). Translated 
as Green Orange from Vietnamese, it is the first of many playful departures from the 
expectations that characterize her work. Her physical works are often based on texts 
and poetry, or developed from previous performances by the artist, and branch across 
multiple mediums including installation, sculpture, païnting and video, often with elements 
only activated by audience participation. Her work can be found in the collection of the 
Singapore Art Museum (SAM), and she was a speaker for the ASIA YOUNG 36 exhibition 
at the Jeonbuk Museum of Art in Seoul, Korea in 2016. She founded the independent 
art space MoT+++ in 2015 in Ho Chi Minh City, Vietnam, which she continues to 
collaboratively run with a small team and other members of the MoT+++ artist collective. 


LẬP PHƯƠNG 

Lap Phuong (b.1989) is a contemporary sculptor most known for her minimalist works. 
Using primarily metal and glass, reshaping materials in an exploration of the passion and 
tension that imbue human life, Lap Phuong often works with themes of freedom, identity 
and sexuality. She studied Monumental Sculpture at the Architecture University of Hanoi. 
In 2015 she exhibited at the International Sculpture Art Base Camp at the Vietnam Fine 
Arts Museum in Ho Chỉ Minh City, and in 2017, at the Kohler Bold Art exhibition in Hanoi. 


REGIS GOLAY 

Regis Golay (b.1978) is a photographer whose work traverses the boundary of 
contemporary art and visual communication. He describes his practice as “subversive yet 
intelligible” and “boetic but radical”. After graduating in 2005 in Visual Communication, 
with a specialization in Photography, from the ECAL in Lausanne, he went on to found 
Studio Federal in 20085. Personal projects and commissioned works both inform a 
practice that uses a range of mediums, including photography, video and large-scale 
outdoor installation, to capture some of the minor disturbances and absurdities of human 
life in its modern environment. 


CIAN DUGGAN 

Cian Duggan (b.1990) renders the familiar unfamiliar in his painting and drawing practice, 
which combines organic yet alien shapes with human and figurative elements. The results 
are abstract forms that appear otherworldly, and hover as if animated with static tension. 
After working at an artist residency in Ireland, Cian moved first to London and then Ho Chi 
Minh City, Vietnam in 2015. His works can be found on streets and walls across various 
cities worldwide, and often are in dialogue with a specific site or location. Cian reverses 
this process in his studio practice by using found objects or materials, such as metal or 
wood, as his canvas, responding instead to the nature of the material. 


DOÃN HOÀNG LÂM 

Doãn Hoàng Lâm (sn. 1970) tốt nghiệp chuyên ngành Điện ảnh tại Khoa Mỹ thuật, Hà Nội 
năm 1993 và ngành hội họa tại Đại học Nghệ thuật Tìm kiếm Việt Nam năm 1999. Tác 
phẩm của anh phản ánh những tầng cảm xúc phức tạp của người nghệ sĩ. Với bảng màu u 
tối, nét vẽ hung hãn và hình dạng méo mó, Doãn Hoàng Lâm vẽ những đám rước xác thịt 
trần thế đang quẳn quại trong đau đớn, chứa đầy nỗi sợ hãi và bất an. Các tác phẩm của 
anh đã được triển lãm tại Việt Nam, Thái Lan, Hoa Kỳ và Đài Loan và cũng được giới thiệu 
trong cuốn sách “Vietnam Eye - Nghệ thuật Đương đại Việt Nam' do Global Eye Program 
xuất bản năm 2016. 


CAM XANH 

Cam Xanh là biệt hiệu của nghệ sỹ ý niệm Trần Thanh Hà (sn.1977). Thực hành của cô 
thường dựa trên văn bản và thơ ca, bao gồm những trình diễn kéo dài, lớp này gối đầu 
lên lớp kia; cô sử dụng đồng thời nhiều phương tiện đa dạng như sắp đặt, điêu khắc, hội 
hoạ, và video, kèm theo những yếu tố chỉ được kích hoạt qua sự tham gia của khán giả. 
Tác phẩm của cô nằm trong bộ sưu tập của Bảo tàng Nghệ thuật Singapore (SAM), và 
cô từng diễn thuyết tại triển lãm Châu Á Trẻ lần thứ 36 ở Bảo tàng Jeonbuk ở Seoul, Hàn 
Quốc vào năm 2016. Năm 2015, cô sáng lập không gian nghệ thuật MoT+++ ở TP. Hồ Chí 
Minh cùng với một nhóm điều hành nhỏ và các thành viên trong nhóm nghệ sĩ MoT+++. 


LẬP PHƯƠNG 

Lập Phương (sn.1989) là một nhà điêu khắc đương đại chủ yếu được biết đến với các tác 
phẩm theo trường phái tối giản. Tạo hình với thép và thuỷ tinh, qua đó khám phá những 
đam mê và căng thẳng ẩn chứa trong cuộc sống, cô thường sáng tác với các chủ đề như 
tự do, căn tính, và tính dục. Lập Phương theo học ngành Điêu khắc Tượng đài ðở Đại học 
Kiến trúc Hà Nội. Năm 2015, cô triển lãm tác phẩm tại Trại sáng tác Điêu khắc Quốc tế ở 
Bảo tàng Mỹ thuật TP. Hồ Chí Minh, và năm 2017, tại triển lãm Kohler Bold Art tại Hà Nội. 


REGIS GOLAY 

Regis Golay (sn.1978) là một nhiếp ảnh gia với các tác phẩm dao động giữa nghệ thuật 
đương đại và truyền thông thị giác. Cá nhân anh thấy rằng thực hành của mình “đả phá 
mà dễ luận”, “nên thơ nhưng quyết liệt”. Sau khi tốt nghiệp ngành Truyền thông Thị giác 
năm 2003, chuyên sâu vào Nhiếp ảnh, tại ECAL ở Lausanne, anh thành lập Studio Federal 
vào năm 2005. Các dự án cá nhân cũng như đặt hàng của anh được thực hiện qua nhiều 
phương tiện nghệ thuật khác nhau, bao gồm nhiếp ảnh, video, và sắp đặt cỡ lớn ngoài trời 
— tất cả đều nhằm lưu giữ lại một vài điểm xung động và tình tiết phi lý trong môi trường 
sống hiện đại của loài người. 


GIAN DUGGAN 

Cian Duggan (sn.1990) biến những điều thân quen thành xa lạ trong thực hành hội hoạ và 
vẽ tranh của mình, vốn là sự tổng hòa của những hình khối tự nhiên nhưng cũng dị thường 
bên cạnh các yếu tố con người và tạo hình. Kết quả thu được là những hình dạng trừu 
tượng như không thuộc thế giới này, lơ lửng tầng không như nằm trên những đám mây 
tích điện. Sau khi hoàn thành một chương trình lưu trú ð Ireland, Cian chuyển đến London 
và sau đó là TP. Hồ Chí Minh vào năm 2015. Các tác phẩm của anh hiện diện trên đường 
phố và những bức tường ở vô số thành phố, tạo đối thoại với một nơi chốn cụ thể. Cian đã 
đảo ngược quá trình này trong thực hành studio của mình bằng cách sử dụng các đồ vật 
hay chất liệu sẵn có, như sắt và gỗ, làm tấm toan, qua đó phản hồi tới cốt lõi của chất liệu. 


HÀ NINH PHẠM 

Ha Ninh Pham (b.1991) explores the way in which we construct an understanding of a 
territory from afar using primarily drawing and sculpture as his medium. Ha Ninh studied 
at the Vietnam University of Fine Arts in Hanoi before graduating with an MFA from the 
Pennsylvania Academy of the Fine Arts. He received the Silver Medal for Young Talents 
of Vietnamese Fine Arts Universities in 2015 and the Murray Dessner Travel Award in 
2018. Ha Ninh has participated in residencies at the Skowhegan School of Painting and 
Sculpture, Yaddo, Wassaic Project, and Marble House Project. His work has been shown 
in Hanoi, Ho Chi Minh City, Singapore, Philadelphia, and New York. 


LÊNA BÙI 

The artworks by Lena Bui (b. 1985) are sometimes amusing anecdotes and other times 
in-depth articulations of the impact of rapid development on people's relationship with 
nature and their surroundings. She reflects on ways that intangible aspects of life, such as 
faith, death and dreams, influence behavior and perception. She often relies on drawing 
and video but is open to whatever medium she perceives as appropriate to a work. 
Her work has been shown in a number of solo and group exhibitions, including 'March 
Project, Sharjah Art Foundation, Sharjah, UAE (2018); 'Proliferation, Wesleyan University, 
Middletown, JS (2018); 'Les Rencontres lnternationales, La Gafté Lyrique, Paris and Haus 
der Kulturen der Welt, Berlin (2017); 'Flat Sunlight, The Factory Contemporary Art Center, 
Ho Chi Minh City; 'Skylines with flying people III, MAM Art, Hanoi Women's Museum, 
Vietnam (2016), among others. Lena received a BA in East Asian Studies from Wesleyan 
University (2007). 


NGUYÊN PHƯƠNG LINH 

Nguyen Phuong Linh (b.1985) is a Hanoi-based conceptual artist with multidisciplinary 
practice spanning installation, sculpture and video. Phuong Linh's works are sensual, 
poetic, fragmented, humble and exalted. She travels and collects artifacts; she 
transforms the materials, creates new forms in order to offer an alternative interpretation 
of ambiguous and fragmented histories, memories. Phuong Linh has participated in 
various exhibitions and art projects in Vietnam, Japan, Korea, India, China, Germany, 
England, France, and Italy. She found and organized IN:ACT, the annual international 
performance art festival in Hanoi. In 2012, she launched Skylines With Flying People 
(an ongoing exhibition program), with local and international artists and curators from 
Vietnam, Japan, Germany, the US, Serbia, Shanghai, Korea at the Japan Foundation, Nha 
San Studio, Goethe Institute, Manzi Art Space and many pubilic sites in Hanoi. In 2013, 
she co-founded Nha San Collective. 


ĐỈNH Q. LÊ 

Dinh Q. Le (b. 1968) is a fine art photographer most well-known for his experimental 
series of interwoven photographic works. The photo-weavings, as well as other video, 
installation and sculptural works, depict collective memories and anxieties from his 
personal experiences escaping the Khmer Rouge attacks in Southern Vietnam and 
immigrating to the USA at age 10. His work uses a post-colonial lens on the American- 
Vietnam war to reimagine perspectives on contemporary Vietnamese society and other 
colonized nations. Dinh co-founded San Art in 2007 in Ho Chi Minh City, after returning 
to Vietnam to live in the early 1990s. Dinh has exhibited widely around the globe and his 
work can be found in the collections of the Museum of Modern Art (MoMA) in New York, 
and the San Francisco Museum of Modern Art. 


HÀ NINH PHẠM 

Hà Ninh Phạm (sn.1991) thăm dò cách chúng ta hiểu về một vùng đất từ xa, chủ yếu 
thông qua các phương tiện chính là tranh vẽ và điêu khắc. Hà Ninh theo học tại Đại học 
Mỹ thuật Việt Nam - Hà Nội, trước khi tốt nghiệp Thạc sỹ Mỹ thuật ở Học viện Mỹ thuật 
Pennsylvania. Anh nhận giải Bạc trong cuộc thi Tài năng trẻ ở Đại học Mỹ thuật Việt Nam 
năm 20185 và giải Murray Dessner Travel năm 2018. Hà Ninh đã lưu trú ở Trường Hội hoạ 
và Điêu khắc Skowhegan, Yaddo, Wassaic Project, và Marble House Project. Tác phẩm 
của anh đã được trưng bày ở Hà Nội, TP. Hồ Chí Minh, Singapore, Philadelphia, New York. 


LÊNA BÙI 

Tác phẩm của Lêna Bùi (sn.1985) đôi lúc là những mầu chuyện nhỏ, đôi lúc lại là những 
cụ thể hóa sâu sắc về hệ của sự phát triển nhanh chóng trong mối quan hệ giữa con người 
với thiên nhiên và môi trường xung quanh. Cô phản ánh cách mà những khía cạnh mơ hồ 
của cuộc sống như đức tin, cái chết và những giấc mơ ảnh hưỡng đến hành vi và tiếp nhận 
của ta. Cô thường thực hành vẽ và video nhưng sẵn sàng đón nhận bất kì chất liệu nào mà 
cô xem là phù hợp với tác phẩm. Các tác phẩm của cô đã được trưng bày ở một số triển 
lãm cá nhân và triển lãm nhóm, bao gồm “March Project, Sharjah Art Foundation, Sharjah, 
Các Tiểu Vương Quốc Ả Rập Thống Nhất (2018); 'Proliferation, Wesleyan University, 
Middletown, Mĩ (2018); 'Les Rencontres Internationales, La Gafté Lyrique, Paris và Haus 
der Kulturen der Welt, Berlin (2017); 'Nắng Bằng Phẳng, The Factory Contemporary Art 
Center, TP. Hồ Chí Minh; 'Những Chân Trời Có Người Bay III, MAM Art, Bảo Tàng Phụ 
Nữ Hà Nôi, Việt Nam (2016), v.v. Lêna tốt nghiệp cử nhân ngành Nghiên Cứu Đông Á tại 
Wesleyan University (2007). 


NGUYÊN PHƯƠNG LINH 

Nguyễn Phương Linh (sn.1985) là một nghệ sỹ ý niệm gốc Hà Nội với lĩnh vực hoạt động 
đa ngành gồm sắp đặt, điêu khắc và video. Tác phẩm của Phương Linh gợi cảm, thơ mộng, 
rời rạc, khiêm tốn và hoa lệ. Cô đi du lịch và sưu tầm đồ tạo tác; cô ấy biến đổi các chất 
liệu, tạo ra các hình thức mới để đưa ra một cách giải thích thay thế về lịch sử, ký ức mơ 
hồ và bị phân mảnh. Phương Linh đã tham gia nhiều triển lãm và dự án nghệ thuật tại Việt 
Nam, Nhật Bản, Hàn Quốc, Ấn Độ, Trung Quốc, Đức, Anh, Pháp và Ý. Cô đã sáng lập và tổ 
chức IN: ACT, lễ hội nghệ thuật trình diễn quốc tế thường niên tại Hà Nội. Năm 2012, cô 
cho ra mắt Những Chân Trời Có Người Bay (một chương trình nghệ thuật đương đại vẫn 
đang tiếp diễn) với sự tham gia của các nghệ sĩ và giám tuyển trong nước và quốc tế đến 
từ Việt Nam, Nhật Bản, Đức, Mỹ, Serbia, Thượng Hải và Hàn Quốc tại Japan Foundation, 
Nha San Studio, Viện Goethe, Manzi Art Space và nhiều địa điểm công cộng tại Hà Nội. 
Năm 2013, cô đồng sáng lập Nhà Sàn Collective. 


ĐỈNH Q. LÊ 

Đỉnh Q. Lê (sn.1968, Việt Nam) là một nhiếp ảnh gia mỹ thuật nổi tiếng với những chuỗi 
ảnh đan móc đậm tính thử nghiệm. Các tác phẩm nhiếp ảnh của anh, cùng các tác phẩm 
video, sắp đặt, và điêu khắc, phác họa tâm thế bất an bén rễ từ ký ức chạy trốn quân Khơ- 
me Đỏ ở miền Nam Việt Nam và sau đó di cư sang Hoa Kỳ vào năm 10 tuổi. Áp dụng lăng 
kính hậu thuộc địa để soi chiếu về cuộc chiến tranh Việt Nam-Hoa Kỳ, thực hành của Đỉnh 
nhằm tái mường tượng những điểm nhìn đương đại trong xã hội Việt Nam cũng như các 
quốc gia từng bị đô hộ. Đỉnh đồng sáng lập Sàn Art năm 2007 ở TP. Hồ Chí Minh, sau khi 
trở về Việt Nam sinh sống vào đầu những năm 1990. Đỉnh đã triển lãm nhiều nơi trên thế 
giới, các tác phẩm của anh nằm trong các bộ sưu tập lớn của Bảo tàng Nghệ thuật Hiện 
đại (MoMA) ở New York, và Bảo tàng Nghệ thuật Hiện đại San Francisco. 


TUẤN MAMI 

Tuan Mami (b.1981) is an interdisciplinary artist. In his practice, Mami is constantly 
exploring new mediums and methods of expression. He is known for his daring and 
increasingly meditative experimentations with installation, video, performance, and 
conceptual art. In recent years, Mami has begun his explorations of performative multi- 
installations based on social research and ancient mythologies. His works are often built 
on site-specific and re-constructional concepts which deal with questions about life, 
meaning, and social interactions between people. Other than being an artist, Mami has 
co-founded MAC-Hanoi - a Mobile Art Center (2012); Nha San Collective (2013), and A 
Space (2018) in Hanoi. 


TUẤN MAMI 

Tuấn Mami (sn.1981) là một nghệ sỹ liên ngành. Trong thực hành của mình, Mami liên tục 
khám phá các phương tiện và cách thức biểu đạt mới. Anh được biết đến với những thử 
nghiệm táo bạo và ngày càng đậm chất thiền định, sử dụng các sắp đặt, video, trình diễn, 
và nghệ thuật ý niệm. Trong những năm gần đây, Mami đã bắt đầu tìm tòi thực hiện các 
sắp đặt kiêm trình diễn dựa trên các nghiên cứu xã hội và truyền thuyết cổ xưa. Các tác 
phẩm của anh thường được xây dựng dựa trên các ý niệm đặc thù nơi chốn và tái-thiết 
chế, đặt ra những câu hỏi về cuộc đời, ý nghĩa, và tương tác xã hội giữa con người. Ngoài 
công việc sáng tác, Mami còn đồng sáng lập các không gian tại Hà Nội: MAC-Hanoi - a 
Mobile Art Center (2012); Nhà Sàn Collective Art Space (2013) và Á Space (2018). 


CURATORIAL 
TEAM 


ACE LE 

Ace Le is an independent art researcher and curator. He is the Founding Director of Lan 
Tỉnh Foundation, a non-profit organization dedicated to the archiving, research and 
exhibition of Vietnamese art. He is also the Chief Editor of Art Republik Vietnam, and a 
founding member of Of Limits curatorial collective - recipient of 2020 Platform Projects 
Curatorial Award by NTU Centre of Contemporary Arts Singapore. Ace is the Vietnamese 
representative in the International Arts Leaders 2022 program by the Australia Council 
for the Arts. Ace holds an MA in Museum Studies and Curatorial Practices, and a Master 
in Media and Communication from Nanyang Technological University, and a BBA(H) from 
the National University of Singapore. 


DUONG MANH HUNG 

Duong Manh Hung is an independent translator/curator. His/her practice weaves textual 
intricacy with visual subtlety to deliver responses and raise questions about the state 
of the world. Hung”s interest in the dynamics between visual arts and translation comes 
from close attention to global and Southeast Asian socio-political histories, particularly 
through a botanical/ecological lens 


TAM NGUYEN 

Tam Nguyen is a poet, independent art writer,and apprentice curator, born and raised in the 
south end of Vietnam. The intersections between his innate interest in neoliberalization 
in contemporary Vietnamese/Southeast Asian art scene and memories are, thus, often 
translated into the marriage between creative and academic writings at large. Tam is 
currently a junior at Fulbright Ủniversity Vietnam. 


ĐỘI NGŨ 
GIÁM TUYỂN 


ACE LẼ 

Ace Lê là một nhà nghiên cứu và giám tuyển nghệ thuật độc lập. Anh là Giám đốc Sáng 
lập của Lân Tinh Foundation và là Tổng Biên tập tạp chí Art Republik Việt Nam. Ace 
là thành viên đồng sáng lập nhóm giám tuyển Of Limits - đơn vị được trao giải 2020 
Platform Projects Curatorial Award bởi NTU Centre of Contemporary Arts Singapore. Ace 
cũng là gương mặt đại diện cho Việt Nam trong chương trình International Arts Leaders 
2022 do Australia Council for the Arts bảo trợ. Anh tốt nghiệp khóa Thạc sỹ về Nghiên 
cứu Bảo tàng và Thực hành Giám tuyển, và khóa Thạc sỹ về Báo chí và Truyền thông tại 
Nanyang Technological University, đồng thời tốt nghiệp Cử nhân Quản trị Kinh doanh tại 
National Ủniversity of Singapore. 


DƯƠNG MẠNH HÙNG 

Dương Mạnh Hùng là một dịch giả/giám tuyển độc lập. Thực hành của anh/cô đan xen sự 
phức tạp của chữ nghĩa cùng tính vi tế của thị giác nhằm phản hồi và chất vấn thực trạng 
của thế giới. Mối quan tâm của Hùng giữa các tương tác trong nghệ thuật thị giác và dịch 
thuật đến từ sự chú ý mật thiết đến bối cảnh lịch xã hội-chính trị toàn cầu và Đông Nam 
Á, đặc biệt là thông qua lăng kính thực vật/sinh thái học. 


TÂM NGUYÊN 

Tâm Nguyễn là một nhà thơ, người viết về nghệ thuật độc lập, và là một giám tuyển tập 
sự, sinh ra và lớn lên ở miền Nam Việt Nam. Sự liên đới giữa mối quan tâm của anh giữa xu 
hướng tân tự do hóa trong bối cảnh nghệ thuật hiện đại Việt Nam/Đông Nam Á và ký ức, 
vì thế, thường được cắt nghĩa thông qua thực hành viết sáng tạo và hàn lâm. Tâm hiện là 
sinh viên năm thứ ba tại Đại Học Fulbright Việt Nam. 


ABOUT THE PROUJECT 

“llluminated Curiosities” is a collaborative project between Nguyen Art Foundation and 
Lan Tinh Foundation, taking place simultaneously across the two campuses of EMASI 
Nam Long and EMASI Van Phục, running from May to December 2022. This is also the 
inaugural exhibition for a series of exhibitions that explores the intertwining between art 
and scienece, titled “A Fluorescent State”, initiated by Lan Tinh Foundation. 


ABOUT LAN TINH FOUNDATION 

Lân Tinh Foundation is a non-profit organization founded by Ace Lê in 2021in Singapore, 
aiming to support the research of Vietnamese contemporary and modern art. lts main 
projects include an archival database of private collections, exhibition making and 
publishing, and the Lân Tinh Fellowships for emerging researchers. In the scope of this 
proposal, Lân Tỉnh Foundation will support the outreach programs of the exhibition 
series, including webinars and workshops. 


ABOUT NGUYEN ART FOUNDATION 

Established in 2018 by Quynh Nguyen, the Nguyen Art Foundation (NAF) was born from 
a desire to better serve the artistic community of Vietnam. Acting as a multi-limbed 
support structure, NAF aids the expansion of possibilities for contemporary art in Vietnam 
by facilitating artistic and intellectual exchange through our Collection, Exhibitions, 
Educational and Public Programs, and Development Projects, in the hope that such 
activities would enrich not only individual practices, but also engage the overall growth 
of our local art scene. Our Collection focuses on artists connected in any way to Vietnam, 
featuring works from both Vietnamese and foreign artists, enlarging the definitions of 
what is considered “art from Vietnam. With education as one of our core values, NAF 
partners with EMASI and the Renaissance International School Saigon, to connect and 
offer our students, as well as our local audience, a chance to engage with groundbreaking 
means and forms of artistic productions from Vietnam and beyond. 


VỀ DỰ ÁN 

“Phổ Hiếu Kỳ” là một dự án hợp tác giữa Nguyễn Art Foundation và Lân Tinh Foundation, 
diễn ra đồng thời tại khuôn viên trường học EMASI Nam Long và EMASI Vạn Phúc, sẽ 
được diễn ra từ tháng 05 tới tháng 12 năm 2022. Đây cũng là chặng mỡ màn cho chuỗi 
triển lãm khám phá mối giao thoa giữa nghệ thuật và khoa học mang tên “Thể Lân Tinh” 
của Lân Tinh Foundation. 


VỀ LÂN TINH FOUNDATION 

Lân Tinh Foundation là một tổ chức phi lợi nhuận do Ace Lê sáng lập năm 2021 tại 
Singapore, với sứ mệnh hỗ trợ các hoạt động nghiên cứu nghệ thuật đương đại và hiện 
đại Việt Nam. Các dự án chính của quỹ bao gồm việc thiết lập một kho lưu trữ thông tin 
tác phẩm nghệ thuật trong các bộ sưu tập tư nhân, tổ chức triển lãm và xuất bản công 
trình nghiên cứu, và chương trình Lân Tinh Fellowships hỗ trợ các nghiên cứu sinh trẻ. 
Lân Tinh Foundation sẽ hỗ trợ về mặt tổ chức chương trình giáo dục cho triển lãm như 
webinar và workshop. 


VỀ NGUYÊN ART FOUNDATION 

Thành lập năm 2018 bỡi Quỳnh Nguyễn, Nguyễn Art Foundation (NAF) ra đời từ mong 
muốn phục vụ và tiếp sức cho cộng đồng nghệ thuật Việt Nam. Vận hành như một “bệ đỡ' 
nhiều chân trụ, NAF mỡ rộng các khả thể cho nền nghệ thuật đương đại địa phương thông 
qua các hỗ trợ trao đổi nghệ thuật và tri thức, Bộ sưu tập, các chương trình Trưng bày, hoạt 
động Giáo dục/Cộng đồng và các Dự án Phát triển, với hy vọng rằng những hoạt động này 
sẽ không chỉ làm giàu cho thực hành cá nhân của nghệ sỹ, mà còn góp phần vào tiến trình 
phát triển chung của nghệ thuật nước nhà. Bộ sưu tập của NAF tập trung vào các nghệ sĩ 
với bất kỳ kết nối nào với Việt Nam, bao gồm tác phẩm của cả nghệ sĩ trong và nước ngoài, 
qua đó mỡ rộng đường biên của những cách hiểu về “nghệ thuật đến từ Việt Nam“ Vốn coi 
giáo dục là một trong các giá trị cốt lõi, NAF phối hợp với Trường EMASI và Trường quốc tế 
Renaissance Saigon, kết nối và mang đến cho học sinh cũng như công chúng địa phương 
những cơ hội để thường thức các sáng tác nghệ thuật đột phá đến từ Việt Nam và quốc tế. 


CURATORIAL TEAM EXHIBITION DESIGN 


/ ĐỘI NGŨ GIÁM TUYẾN / THIẾT KÉ TRIÊN LÃM 
ACE LE NHAT @. VO 

DUONG MANH HUNG 

TAM NGUYEN EXHIBITION INSTALLATION 


/ SẮP ĐẶT TRIÊN LÃM 
NHUNG LE & TRAN QUANG VINH 
TEAM ANH BAO 


PARTICIPATING ARTISTS 
/ NGHỆ SĨ THAM GIA 

BANG NHAT LINH, BUI CONG KHANH, LENA BUI, CAM XANH, 

ALISA CHUNCHUE, DOAN HOANG LAM, CIAN DUGGAN, REGIS GOLAY, 
LIM SOKCHANLINA, TRISTAN LIM, DINH Q. LE, LE QUY TONG, 

LAP PHUONG, TUAN MAMI, NGUYEN KIM DUY, NGUYEN KIM THAI, 
NGUYEN PHUONG LINH, NGUYEN THỊ THANH MAI, 

NGUYEN TRINH THỊ, UUDAM TRAN NGUYEN, TUYEN NGUYEN, 

HA NINH PHAM, THE PROPELLER GROUP, TRUONG CONG TUNG, 

LIEN TRUONG, WU CHI-TSUNG 


ORGANIZERS EDUCATIONAL PARTNER 
/ ĐƠN VỊ TỔ CHỨC / ĐỐI TÁC GIÁO DỤC 
lân, 
an, 
*- h 
tlíẬi 


theN 
631211 EMASI FOUNDATION 


schaol af the nvant-garde 


